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LIVRAISON DU 1* NOVEMBRE 1887. 


TEXTE: 


: L'Union pes Arts pécoratirs : NEUVIÈME Exposition, par M. Paul Lefort. 
II. Les Tompeaux pes PAPES EN France (2° et dernier article), par M. Eugène 
Müntz. 

III. Le Pazais DES PRINCES D'ESTE, A VENISE, par M. Gustave Gruyer. 

IV. Les PRéRapnaëuTes ANGLAIS (2 et dernier article), par M. Edouard Rod. 

7. Un DICTIONNAIRE DE L'AMEUBLEMENT ET DE LA DécoraTION, compte-rendu de l’ou- 
vrage de M. Henry Havard, par M. Louis Gonse. 

VI. Les DERNIÈRES ANNÉES DE Van Dyck, par M. Henry Hymans. 


GRAVURES. 


Exposition de l'Union centrale des Arts décoratifs : — Diadème en or et brillants exé- 
cuté par M. Fouquet, en tête de page; Départ et Panneau de la rampe exécutée 
par MM. Moreau frères, sur le dessin de M. Daumet, pour l'escalier du château de 
Chantilly; Grand vase conique du trésor d’Hildesheim, fac-similé galvanique par 
MM. Christofle et Cie; Modèles japonais pour la décoration des tissus, exposés par 
M. S. Bing. 


Tombeaux des Papes en France : — Tombeau de Benoit XII, d’après les Bollandistes ; 
Fragments des statues tombales de Clément VI et d’Innocent VI; Buste d'Urbain V; 
Tombeau d’Urbain V, d'après les Bollandistes; Buste de Clément VII; Tombeau de 
Clément VII, d’aprés les Bollandistes. 

Nielle italien en cul-de-lampe. 


La Vierge aux Rochers, par Léonard de Vinci (Musée du Louvre), eau-forte de 
M. Gaujean, gravure tirée hors texte. 


Vue du Fondaco dei Turchi à Venise, après la restauration, en cul-de-lampe. 


Etude de jeune Fellah et Boutique au Caire, par M. Holmant Hunt; Etude de Gor- 
gone, pour un bouclier, Etude de draperie et Etude pour I’ « Amour aveugle », 
par M. Burne-Jones; Frontispice des « Early italian Poets », par D.-G. Rossetti : 
fac-similés de dessins de ces artistes. 


Intérieur de cuisine, d’après le « Miracle du Tamis », par J. Mostaert (Musée de 
Bruxelles), typographie en couleur de M. Michelet, gravure tirée hors texte. 


Dictionnaire de l'Ameublement et de la Décoration par M. Henry Hayard : — Aiguil- 
lier en ivoire (xv° siècle), en lettre; Ampoule du xtv® siècle (Musée de Gao 
Petite cassette en ivoire sculpté (fin du xiv siécle); Berceau de parade (xv® siècle); 
Dressoir (id.); Bas-relief de bois sculpté (xvr° siècle); Catherine de Médicis, sneak 
de Léonard Limousin (Musée du Louvre); Cabinet en ébène incrusté (xvi® siècle) ; 
Bureau de dame en marqueterie (xvu® siècle): Table-bureau, travail de Boules 
(xvu® siècle); Femme de chambre bassinant un lit, d’après Freudenberg; Coffre de 
mariage en marqueterie de Boulle; Bouclier en fer repoussé et damasquiné, par 
Morel-Ladeuil; Barrette en faïence française (xvnr siècle), en cul-de-lampe, 
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NEUVIÈME EXPOSITION 


Bien qu’elle ne présente pas toute la somme d'intérêt et d’ensei- 
gnement que l’on pouvait attendre de son programme, l'Exposition 
actuelle (la neuvième) de l’Union centrale des arts décoratifs ne laisse 
cependant pas d’être, dans sa diversité, singulièrement curieuse et 
attractive. 

D’après le programme arrêté par l’Union, cette Exposition devait 
etre récapitulative, c'est-à-dire qu’elle était appelée à résumer tous 
les efforts antérieurement tentés par nos industries d’art moderne, et 
à montrer, pour que l’on pit se rendre compte des progrès accomplis, 
des œuvres nouvelles côte à côte avec celles qui avaient déjà figuré 
au Palais des Champs-Élysées. Ce programme, disons-le, n’est que 
bien imparfaitement réalisé et voici pourquoi. Beaucoup de grandes 
maisons, et cela dans presque tous les groupes, se sont abstenues 
d'exposer et la raison qu’elles donnent pour justifier leur absence est 
assez généralement la même : elles se préparent et se réservent pour 
l'Exposition universelle de 1889. Force nous est donc de renoncer, 
puisque les principaux éléments d'étude et de comparaison nous font 
défaut, à rechercher si l’heureux mouvement que nous avons vu se 
produire dans nos industries d'art depuis quelques années se continue, 
ainsiqu’a mesurer l'étendue desefforts faits et des progrès réalisés. De 
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là, aussi, la brièveté obligée et quelquefois un peu sèche de nos notes. 

Si le groupe de l’Ébénisterie est, comme représentation, le plus 
nombreux, il est loin par contre d’être aussi complet qu'on l'aurait 
souhaité. En effet, presque tous les vétérans de notre grande indus- 
trie parisienne se sont abstenus pour la raison fort plausible que 
nous venons d'indiquer. Ainsi, nous ne rencontrons au Palais de 
l'Industrie ni M. Fourdinois, ni M. Dasson, ni M™ veuve Sormany, 
ni M. Damon, non plus que beaucoup d’autres encore dont le nom 
figure habituellement avec honneur aux livrets des Expositions de 
l'Union. A défaut de ces têtes de groupe, il serait cependant injuste de 
ne pas s’arréter avec intérêt devant les meubles de MM. Roll, Rob- 
ben, Dienst, Raulin, Brunning-Hausen, Raison-Renouvin, Riehl, etc. 
Chez tous ces exposants, nous trouvons de fort belles pièces d’ameu- 
blement, solidement établies, bien pondérées dans leurs proportions 
comme dans leurs diverses parties et décorées le plus souvent avec 
un goût parfait. C’est même une remarque à faire, et qui peut être 
appliquée à la presque généralité de nos ébénistes, que sous le rapport 
de l’ornementation, qu’il s’agisse du choix de l’arrangement ou de 
l'exécution, le décor du meuble, toujours congruent au style choisi, 
a réalisé depuis quinze ans un progrès indéniable. Nous voilà loin, 
Dieu merci, des pauvretés et des abominables confusions de style ou 
d'époque du mobilier du temps de Louis-Philippe et du second Empire 
et il n’est guère à supposer, grâce à la diffusion de l’enseignement 
de l’art, que nos fabricants puissent jamais retomber dans de 
pareilles erreurs. 

Mais, s’il y a progrès, et progrès bien marqué, dans la décoration 
du meuble, on n’en saurait dire autant de sa forme extérieure, de 
son architecture. De ce côté nulle initiative, nulle invention. Partout 
nous ne rencontrons que copies ou imitations plus ou moins serviles 
des œuvres anciennes. Voulez-vous du style Renaissance? vous en 
trouverez partout; car la mode est au buffet Henri II et tout ébéniste, 
un peu bien stylé, vous en montrera quelque spécimen. Préférez- 
vous le Louis XIII, le Louis XIV, le Louis XV, le Louis XVI, 
feuilletez les albums de nos fabricants ou pénétrez dans leur maga- 
sin et vous n’aurez alors absolument que l’embarras de choisir. 

C'est une chose navrante à constater que ce délire d’imitation 
dont il ne faut pas au surplus chercher la cause ailleurs que dans 
le désir chez le marchand, de fournir, a bas prix, un luxe dont le 
principal défaut, à nos yeux, est de constituer dans nos appartements 
un choquant anachronisme et un présomptueux mensonge. « C’est 
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demandé », telle est la péremptoire réponse qu'il vous adressera si 
vous avez l’indiscrétion de le questionner. Qui donc arrétera le mal, 
si, comme nous le croyons, c’est la bourgeoisie riche ou aisée qui est 
la grande coupable? Elle veut des meubles de style et on lui fait ce 
qu’elle demande. Assurément ce ne sera pas le fabricant qui tentera 
de réagir contre ce gout que nos expositions rétrospectives n’ont fait 
qu’exaspérer encore, et qui porte la bourgeoisie à ne plus rechercher 
que le vieux authentique ou, lorsqu'on ne peut l’aborder, à se con- 
tenter de la parfaite imitation à défaut de l'original. 

Ah! avec un tel courant, le meuble du x1x° siècle, nous le craignons 
sincèrement, pourrait bien, si l'Exposition de 1889 ne nous apporte 
quelque surprise, ne faire son apparition que dans le xx’... 

Parmi nos ébénistes exposants, un seul fait preuve de quelque 
effort d'originalité. C’est M. Viardot. S’inspirant des lignes et des 
formes chères aux Chinois et aux Japonais, il a su tirer de cette veine 
d'art encore nouvelle, toute une curieuse création, tout un style, qui 
lui demeurent bien personnels. Un lit, de style chinois-japonais, ouvré 
en plein bois de palissandre, est véritablement une œuvre hors ligne 
et comme composition et comme exécution. Nombre d’autres meubles, 
tels qu’un secrétaire, des tables, des buffets, des armoires, tantôt 
engravés de fines arabesques, tantôt burgautés, tantôt décorés de 
délicates sculptures en léger relief ou de bronzes dorés, représentant 
des chimères ou des dragons, ou encore de panneaux de laque, 
rehaussés de matières riches ou de métaux précieux, font de l’expo- 
sition de M. Viardot quelque chose de tout à fait à part et d'un bien 
amusant contraste au milieu du déluge de meubles Renaissance qui 
a tout envahi. Nous savons bien qu'après tout, ce n’est là que de l’in- 
vention de seconde main, une appropriation plus ou moins spirituelle 
d’un style exotique habilement modifié dans le sens de nos besoins, 
de nos goûts, et non une création véritable; mais qu'importe si cela 
est charmant! Et, en présence des efforts, méritoires à tant de titres, 
de M. Viardot, nous ne sommes point du tout surpris que l'État, 
l'Union centrale et les jurys de tous les pays, compris le nôtre, aient 
épuisé, avec cet intelligent ébéniste, toute la série des récompenses et 
des distinctions dont ils pouvaient disposer. 

L'art de forger le fer, de le contourner en gracieuses spirales, de 
le faire se tordre en capricieuses arabesques et s'épanouir en florai- 
sons robustes et superbes, s’il a parfois chez nous subi quelques 
éclipses, n’a jamais été du moins complétement délaissé. Cette belle 
tradition est aujourd’hui plus que jamais vivante. En effet, nous ne 
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croyons pas qu’en aucun temps l’art du serrurier, ou pour mieux dire 
du ferronnier, ait produit quelque ouvrage qui l'emporte en élégance 
et en beauté d'exécution sur la rampe que MM. Moreau frères ont 
forgée pour l'escalier d'honneur du chateau de Chantilly, et dont ils 
exposent, au Palais de Industrie, deux parties distinctes : le départ, 
plus un panneau central complet. Les reproductions que nous donnons 
de ces deux morceaux permettront à nos lecteurs d'apprécier l'élé- 
gante robustesse et la riche ordonnance de cette rampe, dont 
M. Daumet a fourniles dessins. Formé d’une puissante tête de bélier, 
exécutée en cuivre repoussé et d’un travail aussi large que magistral, 


DÉPART DE LA RAMPE DE L’ESCALIER DE CHANTILLY. 


(Exécutée par MM. Moreau frères, d’après le dessin de M. Daumet.) 


le départ de la rampe semble tout d’abord d’un galbe excessif et un 
peu lourd, par rapport à la console terminée en feuille d’acanthe qui 
_la supporte. Cet apparent défaut provient simplement de ce que ce 
morceau n’est pas présenté à l'exposition tel qu'il est en place à 
Chantilly, où, précédé de plusieurs marches, posé sur une base plus 
haute et s’enlevant bien dans l’air, son aspect se trouve très heureu- 
sement modifié. Quant au motif qui se répète et se développe succes- 
sivement dans toute la longueur de la rampe, et qu’on peut suivre 
aisément dans le panneau que nous reproduisons, il est d’un dessin à 
a fois clair, élégant et hardi. Une volute, en fer forgé et poli, se 
déroulant de chaque côté d’un trophée central, en cuivre repoussé et 
ciselé, forme le motif principal. Ce trophée se compose d’un bouclier, 
de la forme classique affectionnée par l’architecture, orné à son cen- 
tre d’une tête de Méduse, et surmonté d’un oliphant et d’un casque 
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héroïque, portant une chimére à son cimier. Des palmes et des 
branches de chéne encadrent, dans leurs feuillages de fer, ce fier 
trophée, allusif, sans doute, à la gloire des Condés. Puis, au centre 
de chacune des volutes qui précèdent et suivent le motif principal, 
tantôt une fleur de lis héraldique épanouit sa note dorée sur le luisant 
bleuté du fer, tantôt une couronne de cuivre repoussé et ciselé, outre- 
passée de trois fleurs de lis, aux tiges flexibles, empruntées celles-ci 
à a flore naturelle, vient varier le thème décoratif et donner à cette 
belle création un cachet de grace et de vie qui contraste d'une façon 
inattendue, mais saisissante, avec la puissante courbure des volutes. 
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APRN IE 
PANNEAU DE LA RAMPE DE L’ESCALIER DE CHANTILLY. 


(Exécutée par MM. Moreau frères, d’après le dessin de M. Daumet.) 


Cette œuvre, d’un aspect véritablement grandiose et monumental, et 
d’une exécution tout à fait remarquable, fait, en somme, le plus grand 
honneur à l’inspiration très personnelle de M. Daumet, et à l’habileté 
de ses interprètes qui se montrent d’ailleurs, dans leur spécialité, de 
véritables artistes. Il est aisé, du reste, de se rendre compte de la 
souplesse et de la variété du mérite de MM. Moreau frères, en exami- 
nant les divers et si délicats spécimens de serrurerie d’art et de 
ferronnerie qu’ils exposent, en même temps qu’un étonnant modèle 
de grille d'appui, destinée à la chapelle de Chantilly, mais non 
exécutée encore. Comme composition et comme main-d'œuvre, cette 
grille, tout entière en cuivre travaillé dans la masse et ciselé ensuite 
avec une rare souplesse d'outil, est de la plus merveilleuse réussite. 
Chantilly comptera, si ce modèle est accepté, un chef-d'œuvre de plus. 

Du travail des plus humbles métaux, nous passons, sans transition, 
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à celui des plus précieux et des plus riches; les uns et les autres ne 
font-ils pas d’ailleurs, dans le programme de l’Union, partie du méme 
groupe? Deux maisons parisiennes dont le nom est depuis longtemps 
inscrit au livre d’or de l’orfévrerie, de la bijouterie et de la joaillerie, 
représentent seules dignement ces aristocratiques industries à l’ex- 
position de l'Union. En maintes précédentes occasions, la Gazette a 
étudié les charmantes créations de M. Boucheron et les a louées comme 
elles méritaient de l'être. Cette fois, c’est de M. Fouquet que nous 
nous occuperons. Sans nous étendre sur son exposition qui renferme 
tout un monde de délicieux ouvrages de joaillerie et de bijouterie, 
nous signalerons plus particulièrement un diadème, or et brillants, 
qui est une création de M. Fouquet. Lui-méme, en effet, a imaginé 
les dessins et l’arrangement de cette gracieuse et élégante figure de 
femme ailée qui forme ce diadéme, et c'est, paraît-il, une innovation 
bien hardie et même, s’il en fallait croire les critiques de ses rivaux, 
quelque chose comme une hérésie dans son art, qu’aurait perpétrée la 
M. Fouquet en faisant entrer dans la composition de son joyau, 
comme principal élément décoratif, la figure humaine. Ne voulant 
pas prendre parti dans ce grave débat, nous nous contenterons de 
mettre sous les yeux de nos lecteurs la pièce à conviction, c'est-à-dire 
le dessin même du diadème qu’ils trouveront reproduit en tête de 
cet article. Ils décideront eux-mêmes si la tentative de M. Fouquet 
mérite tant que cela le blame et l’anathéme. Quant à nous, nous 
avouons sans vergogne que son audacieuse entreprise n’a rien qui 
nous choque et nous déplaise. 

Chaque fois que les expositions de l'Union centrale en ont fourni 
l’occasion, des études spéciales sur la Céramique, les Émaux, la Ver- 
rerie et la Mosaïque, rédigées par des hommes d’une haute compétence, 
ont paru dans la Gazette. Ne pouvant répéter ici ce qui a été si bien 
dit précédemment, nous nous bornerons à de brèves remarques sur 
quelques-uns des trop rares exposants qui se sont présentés au 
Palais de l'Industrie. 

Nous n’avons pas la prétention de révéler aux connaisseurs les 
belles productions céramiques, porcelaines ou grès, de M. Haviland, 
l’un de nos fabricants les plus actifs, les plus chercheurs, les plus 
artistes. Ses grandes pièces de grès émaillé, vases et jardinières, 
d'un ton harmonieux et sévère, avec figures ou ornements en bas- 
relief, discrètement rehaussés de quelques touches d’émail et d'or, 
sont des pièces de premier ordre et, ainsi que l’a fort justement 
remarqué le rapporteur du jury de l'Union, lors de l'Exposition 
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de 1884, des productions aussi parfaites comme fabrication qu'inté- 
ressantes et nouvelles au point de vue esthétique. 

Que pourrions-nous remarquer, qui soit nouveau pour nos lec- 
teurs, dans l'exposition de M. Pull, ce vieil artiste dont la Gazette 
suit et loue depuis si longtemps les travaux de haut goût, et qui fut 
un des premiers à renouveler l’art de Bernard Palissy, cet art de 
terre d’où il tire toute cette éclosion de rustiques figulines, de reptiles, 
de crustacés, si vivants d'aspect et d’un émail si amusant à l'œil ? 

Pendant que notre manufacture nationale de Sèvres reprend, sous 
l’habile direction de M. Deck, ses recherches de la décoration des 
porcelaines à fond céladon, ses essais de flammés, qui lui ont donné 
déjà de si précieux et si remarquables résultats, un modeste fabri- 
cant, M. Chaplet, expose cette année au palais des Champs-Élysées 
des pièces de porcelaine flammées, dont la variété de coloration appelle 
et retient notre examen. Tous les tons de la palette, depuis les gris 
les plus fins jusqu'aux rouges les plus profonds et les plus éclatants, 
semblent s'être donné rendez-vous sur ces beaux produits : parfois 
même, sur une seule et même pièce, on peut noter la gamme com- 
plète. Dans le nombre des plus curieuses productions de M. Chaplet, 
nous citerons, comme tout à fait hors ligne, un vase droit, acheté 
par M. Haviland, coloré d’un rouge sourd à la base, devenant du plus 
beau rouge orangé dans le haut, tacheté de sang de bœuf et de veinés 
gris de l'intensité la plus éclatante. Une bouteille, acquise par l’Union 
pour ses collections, est également une pièce très remarquable. Sa 
coloration générale est un beau rouge profond, laissant voir, dans 
sa profondeur, des veinés noirs très gras; d’heureux contrastes de 
bleus clairs se sont produits à la cuisson qui rehaussent singulière- 
ment cette pièce et lui donnent un semblant de coloration voulue du 
plus piquant effet. On trouverait, dans l’exposition de M. Chaplet, 
tel petit pot dont la base d’un ton brun uni et le col d’un rouge mat 
opaque, pourraient hardiment soutenir la comparaison avec les plus 
beaux flammés japonais. Mais, bien qu'il nous serait facile de ren- 
contrer parmi les produits de grand feu de cet intelligent fabricant 
qui, lui aussi, est un véritable artiste, nombre de pièces remarquables, 
nous nous bornerons, pour en terminer avec lui, à signaler parmi 
les grès émaillés, dont M. Chaplet s’est également fait une spécialité, 
un vase d’une bien étonnante réussite, comme beauté de coloration, 
étant donnée surtout la nature brune du grès. Sur ce vase, les rouges 
de fer se marient avec les flammés bleus, produisant une harmonie très 
vive et qu’il n’est certes pas ordinaire de rencontrer sur des pièces 
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soumises, comme celle-ci, à des températures de 1,600 degrés. Ce vase 
a été, nous a-t-on dit, acquis par M. Haviland chez qui M. Chaplet à 
dirigé la fabrication artistique pendant dix ans. 

Dans le voisinage de M. Chaplet, nous rencontrons l'exposition de 
grès mats et émaillés de M. Delaherche dont les essais, dans cette 
spécialité de produits, appellent et méritent toute notre attention. 
M. Delaherche, ancien élève de l'École des Arts décoratifs, est, lui 
aussi, un artiste en même temps qu'un chercheur; ce n’est pas un 
métier qu'il exerce en se vouant à la fabrication des grès : il cède, 
en réalité, à sa vocation. Lui-même nous a raconté comment elle lui 
est venue. Natif de Beauvais, M. Delaherche avait remarqué sur les 
maisons de sa ville natale les carreaux émaillés qui les décorent ainsi 
que les plats et les statuettes, sortis des mains des anciens potiers de 
Savignies et qu'on rencontre dans les musées et les collections parti- 
culières de la contrée. Frappé de leur rustique beauté, et surpris en 
même temps que la fabrication de ces grès eût été totatement délais- 
sée, M. Delaherche employa les loisirs que lui faisaient ses vacances 
à tenter, en se servant des terres employées par les potiers de l'Oise, 
de faire revivre cette industrie artistique, abandonnée et pour ainsi 
dire oubliée, perdue. 

Ses premiers essais se firent dans les environs de Beauvais; les 
fours d’une fabrique appelée « l’Italienne » avaient été mis à sa 
disposition et les premiers grès, exposés à l’Union centrale par 
M. Delaherche, étaient bien, par la matière et pour la cuisson, iden- 
tiques aux anciens produits de Beauvais. Ces premiers essais ont duré 
jusqu’à cejour et dansla même contrée. Maintenant, devenu acquéreur 
de l'installation que lui a cédée M. Chaplet, M. Delaherche va reprendre 
sa fabrication à Vaugirard. Dans les produits qu’il expose, il est aisé de 
remarquer que M. Delaherche s'attache aux formes simples, décorées 
d’anses ou de déformations régulières obtenues en enfonçant le pouce 
dans la terre encore humide; bref, il cherche à laisser visible sur 
ses pièces le coup de pouce du modeleur, l'empreinte vivante qui lui 
donne l’accent de la spontanéité. Pour ses vernis, il ne s’en tient pas 
au sel marin, en usage dans les fabriques de Beauvais; il cherche et 
trouve des couvertes plus colorées pouvant produire au grand feu des 
taches et des coulées d’émail qui soient pien des accidents, mais des 
accidents voulus et pouvant toujours être reproduits. 

Dans cet ordre de recherches, nous notons un plat d’un ton céladon, 
tout à fait réussi, dont le décor, gravé en creux, représente des épis de 
blé, avec des fleurs des champs, et qui est peut-être la pièce la plus 
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GRAND VASE CONIQUE DU TRESOR DE HILDESHEIM, 


(Fac-similé galvanique par MM. Christofle et Cie.) 
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\ 
intéressante de ce genre de fabrication. L'Union centrale a acquis ce 
plat ainsi qu’un pichet et un gobelet, curieux spécimens de vernis au 
sel sur des terres différentes et dont le décor fort simple et primitif, 
est obtenu d’un tracé au stylet dans la terre humide. En même temps 
que ces pièces très originales, M. Delaherche expose également un 
épi de faitage et des disques ou médaillons qui conviendraient parfai- 
tement à la décoration extérieure des édifices, leur coloration s’har- 
monisant merveilleusement avec le ton de la pierre et leur solidité 
comme matière les mettant à l’abri de toute rupture. 

A l’occasion de l'exposition de l’Union centrale de 1884, notre colla- 
borateur, M. Gerspach, a publié ici meme, sur la mosaïque, un travail 
très complet et où il rendait aux efforts de M. Guilbert-Martin, un de 
nos maîtres dans cette industrie qui cst un grand art, un juste tribut 
d’éloges. Indépendamment des ouvra zes déjà décrits par M. Gerspach, 
et sur lesquels nous n’avons pas à revenir, M. Guilbert-Martin expose 
cette année une mosaïque de marbre d’un très beau caractère et qui 
reproduit, dans le ton d’une fresque antique, fraichement mise à 
découvert, une figure de femme, dont le dessin a été emprunté a un 
bas-relief provenant des ruines de Métaponte (Torre di Mare). Cette 
mosaique, savamment traitée et largement comprise comme colora- 
tion, fait le plus grand honneur à l’habileté, à la science et à la sûreté 
du goût de M. Guilbert-Martin. 

Décapitée de ses chefs de file, les Rousseau, les Gallé, qui n’ont 
pas paru cette année au Palais des Champs-Elysées, l'exposition de la 
Verrerie ne ferait pas grande figure, n’était la présence de M. Brocard, 
dont les coupes, les plateaux, les bassins de verre, richement décorés, 
et les belles lampes de mosquée, du plus pur caractère persan, arabe 
ou mauresque, resplendissent d’émaux de couleur, capricieusement 
enlevés, tantôt sur des fonds d’or mat, tantôt sur des fonds transpa- 
rents, couleur de topaze brûlée. Dans son art, qu’il a porté à un haut 
degré d’élégance, de goût et de richesse, M. Brocard est décidément 
un maitre et il serait superflu d’insister davantage sur l’absolue per- 
fection de ses produits. Son fils, qui est en même temps son élève 
et son collaborateur, marche déjà sur les traces de son maitre. Il 
expose, sous son nom, quelques vitraux d’appartement, décorés 
d’arabesques légères en émaux de couleur, parfaitement vitrifiés et 
translucides, s’enlevant sur des fonds unis d’or mat qui tamisent 
doucement la lumière. 

Ces vitraux offrent cette nouveauté que leurs dessins peuvent être 
vus, le jour, sur leurs deux faces, et de former, le soir, à la lumière 
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des lampes, des panneaux décoratifs dont les fonds d’or produisent 
le plus bel effet. 

À présent que nous avons parcouru le hall et signalé à nos lec- 
teurs tous ceux des exposants qui, à notre estime, ont fait preuve, 
dans leur industrie, d'efforts, de goût ou d'invention artistiques, nous 
jetterons un rapide coup d'œil dans quelques-unes des salles du haut, 
où l’Union centrale a organisé plusieurs exhibitions intéressantes. 
La salle 7 a été entièrement consacrée aux reproductions d'objets 
dart obtenues par des procédés galvaniques. Quelques musées étran- 
gers, le Kensington, Vienne, Berlin, puis l’Union centrale, la maison 
Christofle et divers autres industriels, nous montrent ici, a l’envi, 
tout ce que l’on peut attendre, comme résultats, de ce merveilleux 
emploi de la galvanoplastie. En somme, et la preuve en existe ici sous 
nos yeux, tout objet d’art, en métal, quelle qu’en soit d’ailleurs la 
matière, or, argent, bronze, étain ou fer et quelles qu’en soient la 
forme, la couleur et la patine, peut être reproduit, dans son apparence, 
avec la plus scrupuleuse exactitude. Grâce à ce procédé très peu 
coûteux, rien ne sera plus aisé pour l’Union que de compléter rapi- 
dement ses collections dans les séries du métal. I] lui devient possible 
également de doter, sans grands frais, nos musées de province et nos 
écoles d’art décoratif, de modèles variés et choisis que, sans cette 
ingénieuse application d’une découverte déjà ancienne, on n'aurait 
jamais pu leur procurer. Pour la diffusion de l’enseignement de l’art, 
cette précieuse invention, dont la maison Christofle nous montre de 
si parfaits spécimens dans les vitrines où sont exposés ses fac-similés 
de l’armure de Henri II, et des principales pièces qui composent le 
Trésor de Hildelsheim et celui de Bernay, est certainement appelée 
à produire les résultats les plus féconds, et c'est à ce titre que nous 
en signalons toute la sérieuse importance. 

La salle qui forme comme le trait d'union entre le musée propre- 
ment dit et les productions modernes, a été spécialement affectée aux 
arts de l’'Extrème-Orient. 

Comme déjà, à plusieurs reprises, l'Union centrale des Arts déco- 
ratifs avait fait appel à la compétence, à la bonne grace de M.S. Bing, 
et aussi aux ressources inépuisables de ses collections, pour remplir 
une salle consacrée aux manifestations artistiques de l’Extrème- 
Orient, M. Bing s’est limité, cette fois, a la Chine et au Japon ; mais, 
profitant des expériences acquises et des travaux récents de la cri- 
tique, il a tenu, cette fois aussi, à sortir des exhibitions simplement 
pittoresques de bibelots curieux. La salle, qu’il a ordonnée avec un 
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goût sévère et simple, a la prétention, très justifiée, de répondre à 
son but d'enseignement. Les séries ont été choisies et groupées de 
facon à mettre en relief certaines lois fondamentales des Arts 
décoratifs des peuples de l’Extrême-Orient et à rendre tangibles 
quelques-uns des procédés de leur fabrication. Cette salle répond 
donc d’une manière fort heureuse au programme qui devrait toujours 
présider aux expositions de l’Union centrale. 

Chacune des vitrines de M. Bing a une portée et une signification 
qui en rendent l'étude très intéressante. Nos fabricants, spécialement 
nos céramistes, nos bronziers, nos tisseurs de soie, pourront, s'ils 
veulent y jeter les yeux, acquérir quelques notions d'ordre général 
qui appartiennent à l'esthétique de tous les peuples et de tous les 
pays ; ils y puiseront aussi certaines connaissances d'ordre purement 
technique, certaines données rationnelles, qui pourront leur être 
d’un secours journalier. 

Une de ces vitrines résume l’histoire de la gravure au Japon et 
nous fait connaître, au moins par un spécimen typique, ces admi- 
rables artistes qui ont travaillé pour l'illustration des livres et dont 
l’ouvrage de M. Gonse nous a révélé les noms, depuis les modestes 
et naïfs essais des Torii, au xvu® siècle, jusqu'aux productions si 
parfaites et si raffinées de la gravure en couleurs, à la fin du 
xvi® siècle. Une autre nous offre une collection de ces tissus, aux 
dessins si riches, si imprévus et cependant si harmonieux, qui sont 
une des gloires de l’industrie japonaise. Celle qui vient après complète 
celle-ci en nous montrant une série de modèles, ou poncifs, pour les 
ouvriers tisseurs. Cette série, tout à fait nouvelle et très instructive, 
fera comprendre, mieux qu'aucune autre peut-être, la fertilité 
d'invention, la souplesse ingénieuse et originale du génie décoratif 
des Japonais. Nous reproduisons ici, en les réduisant, un certain 
nombre de décalques de ces poncifs. 

Plus loin, deux vitrines, affectées aux vases de bronze de la 
Chine et du Japon, ont été composées au point de vue du choix et de 
la diversité des formes. Ici encore triomphe l’imagination des Orien- 
taux, qui semblent avoir connu et réalisé toutes les combinaisons 
géométriques applicables à des formes élégantes et pratiques. 

Deux vitrines sont consacrées à la porcelaine. Dans la première, 
le génie céramique de la Chine brille sous ses aspects les plus 
éclatants et les plus inimitables, avec ses monochromos, ses flambés, 
ses piéces de couleurs, ses robustes productions aux verts profonds, 
aux bruns cuivreux, aux gris de céladon, aux bleus turquoise. En 
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face, le Japon lutte par l'élégance des formes et des décors, avec les 
émaux chatoyants d’Imari et les blancs de Shirato. C'est encore au 

Japon qu’appartiennent les deux vitrines de poteries : d’un côté, une 
série de bols, pour la cérémonie du thé, avec la variété si subtile de 

leurs galbes et les raffinements de leur décor; de l’autre, les 

charmantes créations des ateliers de Kioto, de Koutani, de Satzouma, 
d’Owari, de Bizen, de Haghi, de Sôma, de Takatori. Il y a, dans ces 

délicieuses poteries du Japon, des recherches de procédés, des 

combinaisons d’émaux, de couvertes et de pâtes, des audaces de 

coloris dont l'étude serait d’une rare utilité pour nos fabricants, 

dont l'invention est parfois si pauvre. 

Avant de prendre congé de nos lecteurs, nous désirons leur 
signaler encore une innovation que nous estimons des plus heureuses 
et que l'Union centrale a déjà réalisée en grande partie. Nous voulons 
parler de la reproduction, au moyen de moulages, de la structure 
intérieure complète et très fidèle, puisqu'elle est prise et copiée sur 
nature, de quelque pièce, chambre, salon ou boudoir, appartenant à 
une époque et à un style déterminés. Tel est le charmant boudoir du 
xvi’ siècle, de forme elliptique, que l’Union a fait mouler intégra- 
lement sur celui qui existe au château de Rambouillet. À propos de ce 
boudoir, on nous conte qu’un architecte aurait eu la malencontreuse 
idée d’en faire récemment badigeonner en ton de bois de chéne les 
délicates et merveilleuses boiseries. Un autre petit salon, dans le 
style du xvrr° siècle, et provenant de l’hôtel Colbert-Villarceaux, dit 
encore hôtel d’Ormesson, a également été reconstitué, mais cette fois 
en utilisant les boiseries mêmes de l'hôtel aujourd’hui démoli. Per- 
sévérant dans cette voie, qui mérite tous nos encouragements, 
l’Union nous montrera bientôt — nous assure-t-on — quelque belle 
chambre, dans le style du xvi° siècle, décorée, parée, meublée, réta- 
blie enfin dans tous ses détails intimes avec la plus scrupuleuse 
exactitude. Ce sera là encore pour nos industries d’art un enseigne- 
ment aussi largement suggestif qu’ingénieusement présenté. 


PAUL LEFORT. 


LES 


TOMBEAUX DES PAPES EN FRANCE 


(DEUXIÈME ET DERNIER ARTICLE!.) 


E mausolée de Jean XXII ne fit pas 
seulement loi pour les monuments 
similaires du Comtat, il semble éga- 
lement avoir servi de type pour ceux 
du nord de la France. Parmi ceux 
qui offrent le plus d’analogies avec 
lui, je citerai le tombeau de Charles 
comte d’Etampes (mort en 1336), 
aux Cordeliers de Paris ?, et celui 
de Charles VII °. 

Jusque vers le premier quart du 
x1x° siècle on pouvait voir àRome une effigie authentique deJean XXII. 
La mosaïque de la façade de Saint-Paul-hors-les-murs, restaurée ou 
refaite par ses soins, le représentait, de dimensions fortréduites, age- 
nouillé à côté de saint Jean-Baptiste. Mais cette mosaique a péri 
en 1823, lors du mémorable incendie, et il ne reste aujourd’hui que 
des reproductions essentiellement sommaires ou inexactes du por- 


trait du pape. 


Peu d’années avant sa mort, Jean XXII avait éprouvé une des 
joies les plus vives, célébré un des plus éclatants triomphes qu'un 
souverain pontife pût rêver : il avait reçu la soumission de son rival 
Pierre de Corbière, sacré pape sous le nom de Nicolas V. 


1. Voy. Gazette des Beaux-Arts, 2° période, t. XXXVI, p. 275. 

2. Viollet-le-Duc, Dictionnaire, t. IX, p. 49. 

3. Lenoir, Musée des monuments francais, t. III, p. 8, pl. XCX. 

4, Copie en couleur dans le recueil de Ciacconio, à la Bibliothèque du Vatican, 
n° 5407, fol. 118. Fac-similé de cette copie dans le recueil de la bibliothèque 
Ambrosienne de Milan, n° 224 inf. C. 2, fol. 21. Dessin à la Bibliothèque Barberini. 


Gravure chez Nicolai, pl. VI. 
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Pierre Rainallucio, né à Corbière, dans les Abruzzes, ne fut, il est 
vrai, qu'un semblant d’antipape : il devait son élévation, non au vote 
d'une minorité des membres du sacré Collège, mais uniquement au 
choix qu'avait fait de lui Louis le Bavarois. C'était, dit l'historien de 
Jean XXII', un homme faible de caractère, d’une intelligence com- 
mune; ancien frère mineur, il avait quitté son ordre pour se joindre 
aux Fraticelles. Pour s’entourer de quelque apparence d'autorité il 
créa, le lendemain de son intronisation, un certain nombre de car- 
dinaux, dont la plupart appartenaient comme lui à la secte des Fra- 
ticelles. N'importe ! dans l’état de trouble où se trouvaient Rome et 
l'Italie entière, une telle usurpation créait les plus sérieuses diffi- 
cultés au pape légitime. Nommé le 12 mai 1328, couronné à Saint- 
Pierre le 22 mai suivant, Nicolas V couronna à son tour empereur 
Louis de Bavière. Mais leur triomphe à tous deux fut de courte durée. 
L'apparition du roi Robert de Naples, qui se préparait, à la tête d’une 
puissante armée, à investir la Ville éternelle, les obligea de prendre 
la fuite. Abandonné par l’empereur, qui retourna en Allemagne, 
Pierre Rainallucio erra tristement de ville en ville; enfin, de guerre 
lasse, il résolut de faire sa soumission et écrivit à Jean XXII la lettre 
la plus humble. Celui-ci, qui sentait combien il importait d’étoufier 
le schisme dans son germe, fit l'accueil le plus favorable à sa requête ; 
le 4 août 1430, Pierre quitta sa retraite, le 24 août suivant il arrivait 
à Avignon où, dès le lendemain, il fit amende honorable devant le 
consistoire. À peine entré, dit M. l’abbé Verlaque, il se précipita 
aux genoux du pape, fondant en larmes, suffoqué par les sanglots. 
Jean le releva avec bonté, et ayant détaché lui-même la corde que 
l’antipape portait au cou, il l’admit au baiser des pieds et l'embrassa. 
Après lui avoir donné l’absolution définitive, il lui assigna pour 
logement ou plutôt pour prison une partie du palais. Il y fut traité 
en ami, mais gardé en ennemi: « tractatus ut familiaris, sed custo- 
ditus ut hostis. » Pierre eut le loisir d'y réfléchir sur la vanité des 
grandeurs humaines. Après trois années de retraite, il mourut en 
1333, une année avant Jean XXII; il fut enterré aux Cordeliers, 
revêtu de leur habit et placé dans la sépulture des Frères. Les Bollan- 
distes ont fait, en 1685, de vaines recherches pour retrouver quelque 
trace de sa sépulture ? ; Jean XXITet ses successeurs avaient eu trop 
d'intérêt à effacer jusqu’au souvenir de l’usurpateur. 


1. Verlaque, Jean XXII, sa vie et ses œuvres. Paris, 1883. 
2. Propylœum, t. Il, p. 82. Voy. aussi le recueil de Deveras, ms B., p. 146. 
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: Benoit XII (Jacques de Nouveau, surnommé Fournier) était fils 
un sim i À 5 
a ple meunier ou boulanger de Saverdun, dans le comté de 
*O1 "101 il] ) 

x, et cette humble origine a donné lieu à une anecdote des plus 
touchantes, qui ne sera pas déplacée ici : 

Son père, ayant appris l'élévation de son fils au suprème Ponti- 
Heats’ ‘g ig : 

» Sachemina vers Avignon, accompagné de plusieurs gentils- 


BENEDICTI PAPÆ XII 


Fe 
SD 


LE TOMBEAU DE BENOIT XII. 


(Fac-similé de la gravure publiée par les Bollandistes.) 


hommes de son pays. Arrivé à Avignon, il s’en fut pour embrasser 
son fils, mais auparavant ilavait eu soin de s'habiller magnifiquement 
avec des vêtements en velours et en soie. Les gentilshommes lui 
faisaient un superbe cortège. Le pape voyant son père ainsi vêtu ne 
fit absolument pas attention à lui, se détourna et se mit à parler ami- 
calement à ceux qui l’avaient escorté. Le père s’en fut honteux, et 
reprenant son bonnet blanc et ses habits blancs de meunier s’en 
retourna seul au palais. En ce moment-là, le pape tenait un consis- 
toire avec les cardinaux; descendant aussitôt de son trône, il fut 


XXXVI. — 2° PÉRIODE. : 47 
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au-devant de son père et l’embrassa, disant : « Voici mon père, cette 
fois, celui à qui j'ai desi grandes obligations. » Quand son pére repartit, 
Benoit XII lui donna deux cents florins pour acheter un moulin et 
trois cents florins pour marier sa sœur. Et comme quelques cardi- 
naux s'étonnaient qu’il fit à sa famille de si minces cadeaux, Benoit 
leur répondit que les biens de l'Église n'étaient pas faits pour enrichir 
les parents du pape Benoit XII et que celui-ci ne devait avoir aucun 
parent '. — Se non é vero... 

Benoit XII, que l'Église a rangé au nombre des bienheureux, était 
une nature essentiellement complexe, avec un fonds de simplicité et 
des élans d’orgueil, des habitudes de parcimonie et le culte de la 
magnificence, un mélange d'humilité et de foi dans la grandeur de 
sa mission, dur pour les autres et pour lui-même. Le même pape qui 
retenait pour son usage personnel jusqu’à trois cent trente bénéfices 
mitrés, dépensait aussi des sommes énormes pour créer sur l’apre 
rocher de Notre-Dame des Doms le palais le plus grandiose. Aux 
accusations de Pétrarque, qui lui reprochait son manque de culture, 
son ignorance, il pouvait opposer les splendides services rendus à la 
cause de l’art, l'appel adressé aux plus grands peintres de l'Italie ; 
de mème, la sainteté de ses mœurs formait un éloquent contraste 
avec cet amour des plaisirs de la table dont on lui a fait un crime. 
Un de ses biographes est allé jusqu'à soutenir que l'Italie inventa 
pour lui le proverbe « bibere papaliter? ». C’est, somme toute, parmi 
les papes d'Avignon, la figure, sinon la plus distinguée, du moins la 
plus sympathique, précisément en raison de ce quelle a de sincère, 
d'ingénu et de primesautier. 


Si le mausolée de Jean XXII subsiste, du moins dans ses lignes 


générales, de celui de Benoit XII il ne reste qu'un souvenir, et encore 
un souvenir singuliérement altéré. Ce monument a traversé les plus 
cruelles épreuves; on lira ci-dessous sa lamentable odyssée. IL était 
primitivement, nous raconte le chanoine Deveras, de la même hau- 
teur et à peu près du même goût, chargé de pyramides, que celui de 
Jean XXII (d'après les Bollandisies il mesurait 18 palmes de haut, 
11 de long, 5 1/2 de large). L'on craignit en 1689 qu'il ne tombat : 
c'est pourquoi on l’abatiit, et on ne laissa que le seul mausolée d’en- 
viron 5 à 6 pans de hauteur, tel qu'il est à présent, sur lequel on voit 

1. De Laincel, Avignon. le Comtat et la principauté d'Orange, p. 409. 

2. Leclerc et Renan, Histoire littéraire de la France au x1v? siècle, éd. Michel 


Lévy, t. I, p. 20. Le récit du biographe a été reproduit par Baluze, Vite paparum 
avenionensium, t. I, p. 241. “e 


LES TOMBEAUX DES PAPES EN FRANCE. 371 


la figure du pape de marbre blanc, de hauteur humaine, revêtu de 
ses ornements pontificaux, du pallium et de la tiare, étendu sur ce 
tombeau bien conservé. » 

En 1732, d'après une communication faite par Mgr de la Baume, 
évêque d’Halicarnasse, au savant florentin Vettori, le mausolée était 
« affato rovinato » ; il n’en restait que la grande statue en marbre du 
pape, posée sur un socle (una mole), que le chapitre venait de faire 
élever à cette intention (fabbricata nuovamente dal capitolo per 
conservare detta statua); cette statue montrait le pape vétu pontifi- 
calement et portant une tiare à trois couronnes, semblable à celle 
des papes modernes, c'est-à-dire ronde aussi bien au sommet qu'à la 
base !. | 

Les Vandales du xvi° siècle ne respectérent pas plus le mausolée 
de Benoît XII que celui de Jean XXII. « En 1765, le 21 octobre, on 
transféra ce monument, qui était au milieu dela chapelle des Tailleurs, 
à Notre-Dame des Doms ?, avec la permission de Mgr Manzi notre 
archevêque, du consentement de messieurs du chapitre, et à la réqui- 
sition de messieurs les tailleurs, qui ont leur confrérie établie dans 
cette chapelle, qui est joignant le cloitre à droite du grand autel. » 
L'ouverture du sépulcre — d’après le récit de Deveras — se fit en 
présence de M. Molière, chanoine, vice-général etofficial de Mgr l’ar- 
chevéque, pour lors en visite pastorale, et de plusieurs... (en blanc) 
et autres avec toute la décence possible et les formalités requises. 

« On trouva le corps du pape presque tout réduit en cendres; ses 
vêtements pontificaux et la caisse où il reposait étoient tous pourris, 
il étoit enseveli à 4 pans de profondeur dans la terre. Comme il avoit 
plu anciennement dans cette chapelle, l’eau qui y avoit croupi et 
pénétré dans le sépulcre en occasionna la pourriture. 

« Le corps paraissoit fort grand. On trouva son anneau qui étoit 
d’or contenant une belle agate sur lequel étoient gravées les têtes de 

N.-S. J.-C. et de la très sainte Vierge, l’une sur l’autre, et toute 
entourée de petits rubis. 

«On découvrit aussi deux plaques d'argent de la grandeur d’un écu 
de 60 sols qui avoient été placées au milieu des gands (sic) du pape, 
l’une représentoit la sainte Vierge avec ces paroles Ecce ancilla divi et 


4. Vettori, Il Fiorino d'oro antico illustrato. Florence, 1738, p. 35-36. 
2. Un plan de l'église métropolitaine (1688), conservé dans le fonds Massilian, 
no XIV, fol. 226, indique, comme se trouvant à gauche de l’église, la chapelle des 


Tailleurs de pierre. 
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l'autre l'ange Gabriel avec celles-ci : Missus est angelus, en caractères 
gothiques. J’eus la satisfaction de voir ces trois pièces. » 

« Cette chapelle, ajoute Deveras, est à présent fort propre (111), 
grande, bien éclairée, la voûte fort rehaussée et le tableau représente 
la Purification de la très sainte Vierge. L’an 1780 et le 14 décembre 
ledit caveau fut ouvert pour servir de sépulture à M. Géminien Bon- 
nicci, natif de Modène en Italie, tailleur de cette ville, aussi vertueux 
qu’habile dans sa profession. Ce fut le premier qui y fut enseveli *. » 

On voit que le vandalisme ne date pas de la Révolution; il a 
malheureusement été de tous les temps. Mais que dire de l’outrecui- 
dance de ces tailleurs d'Avignon qui font déplacer le tombeau d'un 
pape, placé par l'Église au nombre des bienheureux, pour se faire 
enterrer à sa place! 

Un autre témoin oculaire nous fournit quelques détails qu'il ne 
sera pas sans intérêt de rapporter ici : 


« 1765. On a trouvé dans le fond du tombeau une caisse en sapin 
toute pourrie et le corps du pape tout consumé, même les os, à la 
réserve d’une petite partie du crâne et de la mâchoire. Il y avoit 
beaucoup de morceaux de cuir. Les pantoufles étoient de liège et 
avoient conservé leur forme. Mais elles se sont réduites en poudre 
en les touchant. On y a trouvé une bague fort grande qui paraissoit 
n'être pas d’or. Il y avoit dessus deux têtes gravées l’une sur l’autre, 
sur une pierre d’agate bien conservée. La bague étoit entourée de 
dix-neuf rubis, mais il y en avoit eu vingt-un, y ayant la place de 
deux autres. 

«On a aussi trouvé deux plaques qui paraissent être d'argent, avec 
la figure de la sainte Vierge sur une, etsur l’autre celle de l’archange 
saint Gabriel. On a mis dans une caisse neuve le tout, et on l’a 
déposée dans le trésor?. » 

On oublie vite pendant des orages tels que ceux de la Révolution. 
Jusqu’a ces dernières années, informe monument conservé à Notre- 
Dame des Doms, passait pour le mausolée de Benoît XII*; j'ai moi- 
même un instant partagé cette erreur, qu’autorisaient l'inscription 


1. Devoras, B, p. 469-472. 

2. Bibliothèque d'Avignon, fonds Massilian, ne XVII, fol. 167. 

3. « Parmi les monuments qui lui restent, nous citerons le mausolée... de 
Benoit XII, moins chargé d’ornements que celui de son prédécesseur; l'artiste a 
voulu sans doute le mettre en harmonie avec le caractére sombre et morose de ce 
pape!) » (Joudou, Hssat sur l'Histoire de la ville d'Avignon, Avignon, 1853, p. 389.) 
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Mic jacet Benedictus papa XII... et une certaine analogie du soubasse- 
ment avec la gravure publiée par les Bollandistes. 

Nous savons aujourd'hui que le mausolée de la cathédrale avigno- 
naise est celui du cardinal Jean de Cros et que la statue placée sur 
ce mausolée a été exécutée par un sculpteur du xix° siècle, nommé 
Cournot". 


Pour trouver une effigie authentique du batisseur du Palais des 


LA STATUE TOMBALE DE CLEMENT VI (FRAGMENT). 


(D’aprés une photographie de M. de Lauriére.) 


Papes, il nous faut aller jusqu’à Rome : nous l’y voyons représenté 
par une statue à mi-corps, en marbre, dans les cryptes du Vatican’. 
Dans la même chapelle que Benoit XII furent enterrés les cardi- 
naux Elias de Sancto Heredio (armoiries : deux lions), Faydit d’Aigre- 
feuille (+ Le 2 octobre 1391), et Bertrand évêque de Rhodes (+ 1344) ?. 
Les Archives du Vatican nous ont conservé le nom du sculpteur 

1. Revue de l'Art chrétien, 1884, p. 175. 

2. Cette stalue a été gravée, sans grand caractére malheureusement, dans le 
Sacrarum Vaticane Basihce cryplarum Monumenta, de Diosinio; Rome, 1773, 
pl. Vil. — Voy. aussi Barbier de Montault, Les Souterrains et le Trésor de Saint- 
Pierre à Rome, p. 18, n° 14. 

3. Deveras, fol. 11. 
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auquel était dû le mausolée de Benoit XII: « Eadem die », lit-on 
sous la date du 11 janvier 1342, « traditi sunt et mutuati mag” 
Johanni Lavenier alias dicto de Paris pro sepulcro felicis recordationis 
dûi Benedicti pape XII faciendo XL flor. auri. » Le 21 mars suivant 
Jean Lavenier recoit quarante autres florins pour le méme travail. 
Dans un paiement du 31 mai de la méme année, Johannes de Paris 
est qualifié d’ « ymaginator », imaigier. Le prix fixé pour l’ouvrage 
était de 650 florins de la chambre, ainsi que nous l’apprend un docu- 
ment du 10 octobre 1345, époque a laquelle maitre Jean recut le solde 
de ses honoraires‘. 

M. Faucon est disposé à identifier Jean de Paris, dont il ignore 
le nom de famille, à Jean de Paris « fusterius », qui livra en 1332 à 
Jean XXII un socle en bois destiné à soutenir une grande croix 
d'argent donnée à Notre-Dame des Chartreux de Cahors. 

Aujourd'hui, trois fragments d’arcades, conservés au Musée 
Calvet (n° 226), sont tout ce qui reste du tombeau de Benoit XII. Ces 
arcades, aux niches peu profondes et nullement susceptibles de 
recevoir des statues bien fouillées ou bien mouvementées, nous per- 
mettent du moins de certifier l’exactitude relative de la gravure 
publiée par les Bollandistes. 


Clément VI (Pierre Rogier de Beaufort, né au chateau de Mau- 
mont, dans le Limousin) fut le plus magnifique des papes d’Avignon; 
un véritable précurseur de Léon X. Quoiqu’entré de bonne heure 
dans les ordres — il appartint d’abord aux Bénédictins de la Chaise- 
Dieu — il tenait plus du chevalier que du moine, du prince temporel 
que du souverain ecclésiastique; son régne ne fut qu’une succession 
de fétes, et son nom est le premier qu’évoque aujourd’hui encore le 
touriste en visitant, au Palais des Papes, la galerie du Conclave, la 
salle du Consistoire, la tour Saint-Jean avec ses riches fresques à 


1. 1345. 10 octobre. « Cum tempore felicis recordationis dûi Benedicti pape XII 
inter dium Johannem episcopum Avinion. tune thesaurarium suum et magrum 
Johannem de Paris, conventum fuisset sub certis modis, formis et condicionibus 
de faciendo sepulcrum ipsius dñi Benedicti pro precio VI¢ flor.cam. prout in instru- 
mento publico inde retento per magistrum Fulcraminum... ( ) Nemausens. 
diocesis, publicum apostolica auctoritate notarium plenius continetur, idemque 
magister Johannes propterea recepisset a dño Jacobo de Broa, tunc thesaurario 
dicli dni Benedicti pape II flor. auri, nos pro complemento precio dicti sepuleri 
solvimus dicto magro Johanni IISLI flor. Item solvimus eidem pro cambio LXX 
flor... qui furent in Pedimont. IV flor. VI s. II d. » — Vol. 237, fol. 138. Voy. 
aussi vol. 193, fol. 33; vol. 195, fol. 61 ; vol. 159, dernier fol. 


bal] 
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fond d’outremer exécutées par les disciples de Simone Martini. Aussi 
Matteo Villani le qualifie-t-il de « poco religioso », tandis que Frois- 
sart le félicite de la protection accordée aux « povres juifs, ars et 
escacés par tout le monde, excepté en la terre d'Église, dessous les 
clefs des Papes ». M. Renan nous le montre trônant sur le faite du 
palais, au milieu de terrasses spacieuses, chargées d'arbres rares‘. 
« C’est 1a, ajoute-t-il, que Clément VI tenait cette cour brillante d’où 


LA STATUE TOMBALE D'INNOGENT VI (FRAGMENT). 


(D’après une photographie de M. Michel.) 


les femmes n'étaient point exclues. On a trop dit, peut-être, que 
c'était la un fait auparavant sans exemple : il est impossible que le 
tableau des cours polies que nous offrent les romans français de la 
Table ronde soit une pure fiction ; mais ce qui caractérisa sans doute 
la cour de Clément VI, comme la plupart des cours italiennes de 
l’époque de la Renaissance, ce fut la position en quelque sorte offi- 
cielle qu’y prirent ces femmes, tantôt distinguées par un esprit 
cultivé, tantôt renommées pour leurs mœurs trop faciles, auxquelles 
l'Italie donnait le nom de cortegiane. Cette nuance fut peu comprise 


4. Histoire littéraire de la France au xiv° siècle, éd. Michel Lévy, €. I, p. 150. 
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en France. Les courtisanes de Clément VI furent appelées « folles 
femmes » et confondues avec les ribaudes qui suivaient la cour. » 

Je ne m’étendrai pas sur l'histoire ou la description du tombeau 
de Clément VI, à la Chaise-Dieu : il me suffira de renvoyer le lecteur 
au travail que lui a consacré M. Faucon‘. Il en résulte que le mau- 
solée, aujourd’hui réduit à une statue étendue sur un simple sarco- 
phage, comprenait à l’origine quarante-quatre statuettes de person 
nages rangés comme une garde d'honneur autour du défunt, à savoir 
le prêtre portant l’eau bénite, le diacre portant le livre des Evangiles, 
ct le servant, quatre cardinaux, cing archevéques, neuf évêques, le 
comte de Beaufort avec ses deux épouses, le vicomte de Turenne, et 
une infinité d’autres parents du pape. 

Nous avons là comme l’idée première de ces représentations de 
plowrants, dont M. Courajod a écrit ici-méme l’histoire ?, et qui, après 
nous avoir valu les admirables statuettes du mausolée de Philippe-le- 
Hardi, à Dijon, ont abouti aux grandioses et monumentales effigies 
en bronze rangées à Inspruck autour du tombeau de l’empereur 
Maximilien. 

Les auteurs du mausolée de Clément VI étaient, d’après M. Faucon, 
au nombre de trois : Pierre Roye et ses deux aides, Jean de Sanholis* 
et Jean David; ils recurent la somme énorme de 3,500 florins d’or. 
Ce mausolée, commencé du vivant du pape, était achevé dès 1351. Un 
des biographes cités par Baluze affirme formellement que le monu- 
ment fut exécuté à Villeneuve‘. 

La statue de Clément VI a été cruellement mutilée en 1562, 
pendant les guerres de religion. — Ciacconio dit qu’elle fut mise en 
morceaux, « comminuta », mais, à ce qu'il semble, fort habilement res- 
taurée quelque temps après, peut-être d’après un moulage. On pourra 
en juger par la gravure ci-contre, qui a été exécutée d’après une pho- 
tographie jusqu'ici inédite, mise à ma disposition par M. de Lauriére. 


Innocent VI (Etienne Aubert ou d'Albert) était né à Beissac, dans 
le Limousin. Ses connaissances juridiques le rendirent promptement 


1. Bulletin archéologique du Comité des Travaux historiques et scientifiques, 1884. 
Une restauration de la Chaise-Dicu, par B. Bruyerre, fait partie de Vinappréciable 
collection des Monuments historiques, si obligeamment mise à la disposition des 
travailleurs par MM. Viollet le Duc fils et Marcou. 

2. Gazette des Beaux-Arts, novembre 1885 et Gaz. archéologique, 1885, p. 238. 

3. En 1360, «Johannes de Sanholis, peyrrerius », c’est-à-dire tailleur de pierres, 
travaille aux « ambulatoria » du nouveau palais d’Avignon (Reg. 293, fol. 136). 

4. Vile Paparum avenionensium, t. T, p. 280, 300. . 
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célèbre et lui valurent une chaire à l’université de Toulouse; plus 
tard il fut élevé au siège de Noyon, puis à celui de Clermont, enfin 
nommé cardinal du titre d’Ostie. Le 18 décembre 1352, après une 
vacance de onze jours seulement, le conclave l’élut à la place de 
Clément VI. Il commença par réformer les abus qui s'étaient 
multipliés sous le régne de son fastueux prédécesseur : ordre donné 
aux évêques de regagner leur diocèse et d'y résider réellement, 
restriction des dépenses de la cour pontificale, etc. Il n’était d’ailleurs 
pas exempt de préjugés, comme le prouve le soupçon de sorcellerie 
formulé contre Pétrarque, qu’il tenta ensuite de dédommager en lui 


BUSTE D’URBAIN V (FRAGMENT). 


(D’aprés une photographie de M. Michel.) 


offrant la place de secrétaire apostolique (singulière mission pour le 
prince des humanistes que de rédiger des brefs écrits dans un latin 
barbare !) La mise en liberté de Rienzi, son retour triomphal à Rome, 
sa fin lamentable, les exploits du cardinal-soldat Albornos, le paci- 
ficateur de l'Italie, les luttes avec les seigneurs voisins, le siège 
d'Avignon, par Armand surnommé l’Archiprètre, la peste de 1360, 
qui enleva 17,000 personnes dans la seule ville d'Avignon, tels sont 
les événements marquants de ce pontificat. 

Malgré la simplicité des goûts d’Innocent VI (en 1358 on le voit 
vendre pour 25,000 florins et au poids du métal les pièces les plus 
riches du Trésor apostolique pour faire face aux exigences de la 
guerre contre les Grandes-Bandes), la force méme des choses fit de sa 
cour un centre de luxe, de fétes, d’entreprises d’art de toute sorte. 
La visite de l’empereur Charles IV, en 1354, celle du roi Jean, en 
1355, l'investiture de la Sardaigne donnée à Pierre d’Aragon, l'entrée 


XXXVI. — 2° PÉRIODE. ; 48 
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triomphale d’Albornos, mirent en mouvement tout ce que le Comtat 
comptait d’habiles décorateurs , depuis les costumiers jusqu'aux 
orfévres, peintres, architectes. Si, au Palais des papes, le souvenir 
d'Innocent VI n’est perpétué que par la tour Saint-Laurent et par la 
chapelle haute élevée au-dessus de la salle du Consistoire, en revanche, 
à Villeneuve tout proclame sa libéralité : la Chartreuse, l’admirable 
Chartreuse, aujourd’hui morcelée en une infinité de taudis, voire 
d’étables à porcs, lui doit son existence, sa richesse , ses œuvres 
d'art; la chapelle de la Trinité, avec ses fresques du xIve siècle, 
mi-italiennes, mi-francaises, rend le témoignage le plus honorable de 
son goût. 

Le corps d’Innocent VI fut d’abord déposé à Notre-Dame-des- 
Doms (1362). La translation de ses restes à la Chartreuse n'eut lieu 
qu’au mois de septembre de la même année, d’après certains auteurs; 
au mois de novembre, d’après d’autres ; au mois de mars de l’année 
suivante, d’après un troisième groupe '. Le mausolée prit place dans la 
chapelle de la Sainte Trinité que le pape avait fait construire de son 
vivant?. A l’époque des guerres de religion, le corps fut caché dans 
l’épaisseur d’un mur; il resta dans cette cachette sur laquelle on plaça 
une plaque avec un bas-relief représentant le défunt (gravure chez 
les Bollandistes). 

Aux pieds du pape est couché un lion, dont la tête, ce semble, est 
en plâtre. La statue papale n'offre d’ailleurs pas une valeur d'art 
bien considérable : elle ne saurait en aucune façon se mesurer avec 
les admirables statues funéraires contemporaines exécutées dans le 


1. Origine et esquisse topographique de la Chartreuse de Villeneuve-lez-Avignon. 
Avignon, 1868, p. 59. 

2. 1360. 5 décembre. — Die V mensis Decembris, de mandato domini nostri 
pape fuerunt traditi et soluti fratri Petro de Porta, magistro ordinis et domus 
Cartusiensis Villenove, pro faciendo construi et edificari in dicto loco unam Capel- 
lam pro sepullura domini nostri pape, domino fratre Johanne Raymundini reci- 
piente nomine dicti Prioris ume flor. — Reg. 293, fol. 134 ve. 

1361. 17 décembre. — Die XVII dicti mensissoluti fuerunt Bertrando Nogayroli, 
directori operum domini nostri pape, pro certis operibus per ipsum factis et faciendis 
fieri isto mense in palacio Avinion [ensi] et in monumento quod edificatur in 
domo Cartusiensis palacii Villenove pro sepultura domini nostri pape, de quibus 
idem dominus Bertrandus debet reddere racionem, ipso manualiter recipiente Ile 
L. flor. for. — Reg. 297, fol. 42 vo. 

Ainsi se trouve démenti le récit des auteurs du Voyage littéraire de deux 
religieux bénédictins (t. I, p. 282), d’après lesquels Innocent VI aurait demandé a 
élre enterré sous la piscine. 
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LE TOMBEAU D’URBAIN A MARSEILLE, 


(Fac-similé de la gravure publiée par les Bollandistes.) 
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nord de la France, dont M. Courajod a tenté avec tant de succès la 
réhabilitation. J'en dirai autant du mausolée même : ces sculpteurs 
d'Avignon manquaient décidément de verve. Tout ce que l’on est en 
droit de leur demander, c’est le fini de l'exécution. A cet égard, 
comme aussi sous le rapport de la beauté de la matière première — 
(c’est une sorte de pierre blanche, au grain très fin, de la pierre de 
Pernes, non sans analogies avec le marbre) — le mausolée d’Inno- 
cent VI laisse derrière lui son modèle, le tombeau de Jean XXII. 

La chapelle renfermait en outre un tableau attribué au roi René 
et représentant la Trinité ou plus exactement le Jugement dernier *. Ce 
tableau se trouvait à la même place en 1791 encore, comme en fait 
foi le procès-verbal des commissaires du département *. Il orne 
aujourd’hui le musée de Villeneuve. On en trouvera une gravure 
dans l’ouvrage de M. de Quatrebarbe * et une photographie chez 
M. Giraudon, 17, rue Bonaparte. 

En 1834, le tombeau d’Innocent VI se trouvait dans une masure 
appartenant à un pauvre vigneron. « Des tonneaux, des troncs d’oli- 
vier, des échelles énormes, raconte Mérimée * sont entassés dans le 
petit réduit où se trouve le mausolée. Je ne comprends pas, ajoute 
l'érudit et spirituel inspecteur des monuments historiques, comment, 
en déplaçant toutes ces choses, on n’a pas déjà mis en pièces ces clo- 
chetons si fragiles, ces colonnettes et ces feuillages si légers et si 
élégants. Rien de plus svelte, de plus gracieux, de plus riche que ce dais 
de pierre. Autrefois un grand nombre de statues d’albatre ornaient le 
soubassement : elles ont été vendues une à une ; de plus, le propriétaire 
de la masure a défoncé ce soubassement pour s’en faire une armoire. 
La statue du pape, en marbre, a été fort mutilée ; enfin, il n'est sorte 
(outrages qu'on n'ait fait subir à ce magnifique monument. Dégradé 
comme il est, il offre encore un des plus beaux exemples de l’orne- 
mentation gothique au xiv° siècle. » 

La protestation de Mérimée trouva un écho. L'année même où 
parurent ses Notes, la municipalité de Villeneuve fit installer le 
monument du pape, auquel la cité devait ses plus beaux monuments, 
dans la chapelle de l’hospice : « Ce mausolée renfermant la dépouille 
mortelle duS. P. Innocent VI (ce sont les termes de l'inscription), a été 


1. Coulondres, la Chartreuse de Villeneuve-lez-Avignon. Alais, 1877, p. 38. 

2. Bibliothèque d’Avignon ; Manuscrits, Fonds Chambaud, ne XVII, fol. 94. 

3. Œuvres complètes du roi René, t, I. p. CXLIX-CL. Voyez aussi l'Art flamand 
dans Vest et le midi de la France de M. Alfred Michiels. 

4. Notes d'un voyage dans le midi de la France, p:161. 
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transféré de l’église des Chartreux en celle de Vhospice pour le sous- 
traire à sa ruine totale. Il a été conservé à la ville par les soins de 
M. Guiraud, maire, qui en obtint la cession du gouvernement par 
décision ministérielle du 24 février 1835. La translation et restau- 
ration ont été terminées le 14 juin suivant sous la surveillance de la 
commission administrative du Musée. » 

Le mausolée est installé dans une chapelle toute modernisée, qui 
na pas été faite pour lui et dont il a fallu démolir la toiture pour la 
surmonter d’une coupole en miniature destinée à abriter les trois 
flèches du gigantesque monument (il avait, de la base au sommet, 
environ 27 pieds de haut). C’est dire que l'effet en est singulièrement 
amoindri. Le recul surtout fait défaut, et il n’a pas été possible jus- 
qu'ici d’en prendre une photographie satisfaisante ‘. Néanmoins, on 
est heureux de le voir préservé des intempéries et exposé dans le 
voisinage des intéressantes œuvres d’art recueillies à l’hospice de 
Villeneuve, qui contient en même temps, comme on sait, le petit 
musée de cette ville jadis si florissante, aujourd’hui si misérable, 
mais toujours attachante, pittoresque entre toutes. 

Le tombeau d’Innocent VI est évidemment inspiré de celui de 
Jean XXII : comme ce dernier, c’est un enchevétrement de dais et de 
clochetons, mais avec plus de netteté et d'élégance. Huit contreforts, 
supportant un nombre égal de clochetons avec des niches et des 
tabernacles, forment comme l’ossature du mausolée : ils sont séparés 
par des arcades à jour contenant, sur un soubassement orné d’arca- 
tures, la statue couchée du pape. Plus haut, au-dessus de la voûte 
formée par ces arcades, une véritable forèt d’arcs-boutants et de 
flèches. Nulle trace d’incrustations dans les nervures, ce qui prouve 
que dans le domaine de la sculpture l'influence italienne fut nulle 
dans le Comtat. Innocent est représenté étendu, la tête posée sur un 
double coussin, les mains croisées, la tiare en tête, le pallium passé 
sur ses vêtements pontificaux. C’est une figure assez maigre et 
ascétique, aux formes presque juvéniles (l'artiste ne savait évidem- 
ment pas représenter l’âge mir ou la vieillesse), aux cheveux longs, 
et, singularité digne d’être notée, avec des moustaches et une barbe 
assez courte ?. Le nez malheureusement a été refait (il est possible 


4. On en trouvera une gravure dans les Voyages de Taylor et Nodier. Lan- 


guedoc, t. IV. | ae 

2. Innocent VI est le seul des papes du xiv° et du xv° siècle qui ait porté la 
barbe; son exemple n’a été repris que par Jules II. A l’hospice même de Ville- 
neuve, nous retrouvons un portrait du fondateur de la Chartreuse dans l’impor 
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que le reste du visage ait été retouché) et cette restauration malen- 
contreuse altère complètement la physionomie. | 

Les statuettes du mausolée d’Innocent VI n'ont pas été mieux 
partagées que celles du tombeau de Jean XXIT : elles ont disparu, a 
l'exception de trois qui se trouvent dans la partie supérieure du 
monument : le Christ tenant le globe, saint Paul et saint Pierre. 

Le Musée Calvet a donné asile à trois autres statuettes en marbre 
ou en albâtre, beaucoup plus petites. Ce sont, d’après les notes four- 
nies par M. Deloye : n° 80. Un ange, un genou en terre, tenant un 
encensoir et une navette (H.o, 37, acquis en 1850); les draperies de 
cette figurine sont assez fouillées, — ne 81. Un tronc sans tête et 
sans caractère, donné en 1824, — n° 82. Une partie d’un bas-relief 
représentant un saint debout, tenant d’une main un livre et de 
l’autre une palme (H.0, 38, acquis en 1850). 


Né en 1309, dans le Gévaudan, au sein de la noble famille des 
Grimoard, seigneurs de Grisac, Bellegarde et Montbel, le futur 
pape Urbain V fut confié tout jeune aux Bénédictins par ses parents 
qui révaient pour lui une brillante carrière ecclésiastique. Après de 
brillantes études faites à Toulouse, à Montpellier et à Paris, il fut 
nommé abbé de Saint-Victor de Marseille, fonctions qu’il cumula avec 
d'importantes missions diplomatiques. Il se trouvait en Italie, a 
Corneto, lorsque l’on vint lui annoncer que le sacré Collège, dont il 
n’avait pas l’honneur de faire partie, venait de l’élire à la place 
d’Innocent VI. C'était la sixième fois de suite que le choix du conclave 
se portait sur un Français. Aussi bien, sur vingt et un cardinaux 
réunis à Avignon, tous étaient Français, à l'exception de deux qui 
avaient pour patrie l'Italie et d’un qui était originaire d'Espagne; le 
Limousin, à lui seul, comptait sept cardinaux dans le conclave. 

Un tel choix marquait assez clairement la ferme résolution des 
Pères conscrits de conserver en France le siège de l'Église. Mais 
Urbain V, « moult saint homme et de belle vie, grand clere (Frois- 
sart) », avait un fonds de foi et d’ardeur qui devait bien vite triompher 
des calculs mesquins de son entourage. Les objurgations de Pétrarque, 
auxquelles se joignirent les sollicitations de sainte Brigitte, peut-être 
aussi l'admiration de ce beau pays d'Italie auquel son élection l'avait 


tante Mise au Tombeau de Simon de Châlons; seulement ce portrait est quelque 
peu de fantaisie. Notons à ce sujet que le Catalogue du musée municipal de 
Villeneuve-lès-Avignon (1878) attribue la Mise au Tombeau à la fin du xive siècle, 
alors qu'elle porte en tous chiffres la date de 1552! 
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si brusquement arraché, l’amenérent dans la Ville éternelle, où il 
signala son passage par quelques entreprises d'art considérables : un 
cycle de fresques confié au Giottino, à Giovanni et à Milano, aux fils 
de Taddeo Gaddi'; le précieux reliquaire des chefs de Saint-Pierre 
et de Saint-Paul, au Latran, chef-d'œuvre de Vorfévre siennois 


BUSTE DE CLEMENT VII. 


(D’aprés une photographie de M. Digonnet.) 


Giovanni di Bartolo, dont le nom figure si souvent dans les registres 
avignonnais. Rentré en France, il mourut presque subitement, le 
19 décembre 1370. Mais il avait assez fait pour laisser aprés lui le 
souvenir d’un des princes les plus éclairés, les plus artistes et les plus 
magnifiques qui aient occupé le trône de saint Pierre. La fondation 
des universités de Cracovie et de Prague, la réorganisation des insti- 
tutions similaires, l'entretien de mille — d’aucuns disent quatorze 


1. J'ai publié les comptes de ce travail dans la Chronique des arts, 22 mai 1880. 
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cents — étudiants dans les principales facultés de l’Europe, l’amitié 
de Pétrarque, puis, dans un autre ordre d'idées, la construction et la 
décoration de la tour des Anges, au Palais d'Avignon, les travaux 
menés à bonne fin à Montpellier et à Marseille, l'enrichissement de 
la précieuse « librairie » pontificale, des commandes de toute sorte 
confiées aux artistes les plus distingués, tels sont quelques-uns des 
titres d’Urbain V à notre sympathie. 

« De toutes les pompes dont le pontife romain est environné, il 
retint seulement ce qui pouvait porter quelque édification dans les 
âmes et rejeta tout le reste : humble jusqu’à l’oubli de son caractère 
et de sa dignité, il recevait les rois et les princes qui venaient le 
visiter avec une modestie qui touchait leurs cœurs. On le vit, dans 
un entretien particulier qu’il eut avec un prince du sang royal, lui 
céder la première place, se tenir respectueusement devant lui. Devenu 
pape, il ne voulut pas quitter sa robe de moine. Il paraissait ainsi 
vêtu dans les fètes publiques, à la grande édification du peuple. Il 
porta cet habit toute la vie; sur son lit de mort il l'avait encore. Sa 
vie était celle des religieux les plus fervents. Il jeûnait deux fois la 
semaine, ne portait pas de linge, se contentait d’une nourriture 
commune et d’un lit très rude. Il avait une telle délicatesse de 
conscience qu’il n’eût pas voulu monter à l’autel avant de s’étre 
purifié des moindres taches dans le sacrement de la pénitence, et se 
confessait tous les jours. Quand il était sur le point de célébrer la 
sainte messe, son confesseur s’approchait, écoutait ses fautes et le 
laissait seul. Urbain V donnait alors un libre cours à ses prières et 
à ses larmes. On vit souvent autour de lui la terre baignée des pleurs 
qu'il avait versés. » C'est en ces termes quelque peu optimistes que 
son biographe dépeint son caractère '. 

Urbain V trouva sa sépulture à Marseille, dans le chœur de l’église 
Saint-Victor. La notice que j'ai consacrée il y a quelques années à 
son monument, dans la Gazette archéologique (1884), me dispense d’y 
insister ici; il me suffira de rappeler que la gravure des Bollandistes. 
reproduite ci-contre, est à peu près tout ce qui reste d’un des monu- 
ments les plus somptueux du xrv° siècle. Outre le mausolée de Saint- 
Victor, on éleva à Urbain, à Avignon même, dans l’église Saint-Mar- 
tial, un cénotaphe, dont le principal ornement, une fort belle statue 
en albatre, est entrée au Musée Calvet; on en trouvera une photogra- 
vure dans la livraison ci-dessus mentionnée de la Gazette archéologique. 


1. Magnan, Histoire d’Urbain V, p. 144. 
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Après une mention, une simple mention accordée à Grégoire XI, 
successeur d’Urbain V, qui ramena le siège de la papauté à Rome et 
qui trouva son tombeau dans la Ville éternelle, il convient d’insister 
sur le caractère et le rôle de l’antipape Clément VII, le dernier pontife 
avignonnais auquel il ait été donné de faire refleurir un instant la 
brillante cour des bords du Rhône. 

Ciacconio a tracé de Clément VII ce portrait somme toute peu 
flatteur : « C’était, dit-il, un homme ambitieux, dissipateur, toujours 
à court d’argent, cherchant les occasions de dépenser, s ‘occupant peu 
des affaires ecclésiastiques, entouré d’une foule de parents nobles, à 
l'élévation desquels il prodiguait ses trésors, maniant avec une égale 
facilité le latin, l'italien, le francais et l’allemand, boitant légère- 
ment d'un pied, défaut qu'il dissimulait avec un soin extrême; il 
avait la taille moyenne, et était légèrement corpulent; élégant et 
libéral, il recevait avec la plus grande courtoisie dans son palais et 
à sa table les nobles et les souverains qui venaient le visiter. » 

Les Bollandistes, qui ont publié une gravure du mausolée de 
Clément VII, d’après un dessin de Charles Faber (Fèvre), nous 
apprennent que le monument mesurait 5 palmes de haut, 13 palmes 
de long, 6 palmes de large. La statue était en marbre blanc, avec des 
incrustations de couleur noire, notamment à l'endroit où se trouvait 
l’épitaphe; le défunt était représenté la tête appuyée sur un double 
coussin, les mains ouvertes placées l’une sur l’autre, coiffé de la tiare 
et vêtu du costume pontifical, sur lequel se détachait le pallium. 
Quant à la dalle sur laquelle reposait la statue, elle était en marbre 
veiné, « ex variegato ». À la tête et aux pieds étaient figurées les 
armoiries du défunt. Vingt statuettes en marbre blanc placées dans 
des niches entouraient le tombeau ; quatorze d’entre elles ornaient 
les deux faces, six les deux bouts; c’étaient des apôtres et des saints, 
assez faiblement caractérisés; on reconnaît toutefois saint Pierre, 
saint Paul et saint André, ainsi que la Vierge assise avec l'Enfant 
sur ses genoux. Parmi les autres semblent figurer saint Jérôme et 
saint Grégoire le Grand. 

Le fragment de statue conservé au Musée Calvet donne une triste 
idée du talent des sculpteurs avignonnais à la fin du xtv® siècle : 
il nous montre combien la culture de l’art eut de peine à prendre 
racine sur ce sol. A travers les mutilations datant de la Révolution, 
on découvre toute la rudesse du ciseau, toute la pauvreté de la con- 
ception : c’est à peine si cette effigie grossière mérite le titre d'œuvre 
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dart. Et que l’on n’accuse pas ici l'indifférence ou l’avarice d’un 
successeur faisant élever le monument commémoratif de son prédé- 
cesseur, uniquement par acquit de conscience : le buste de saint 
Pierre de Luxembourg, sculpté du vivant même de Clément VI, n’est 
guère supérieur au précédent sous le point de vue du style. 


Clément VII, malgré les scandales du schisme, avait su conserver 
à l’église d’Avignon un semblant de dignité et de prestige. Son suc- 
cesseur, l'Espagnol Pierre de Luna, pape ou antipape sous le nom de 
Benoit XITJ, ne sut se rendre fameux que par son indomptable téna- 
cité, sa violence, son astuce. On sait quel siège mémorable il soutint 
au palais même d'Avignon; on sait avec quelle opiniâtreté, digne 
d’une meilleure cause, il fit valoir jusqu’au bout ses prétentions dans 
la petite ville de Peniscola, où il s'était retiré après les aventures les 
plus extraordinaires. C’est là aussi qu’il trouva son tombeau. D’après 
Jodocus Sincerus, à Avignon même, un cénotaphe aurait perpétué 
son souvenir dans la crypte de l’église des Célestins ‘. Mais je crains 
qu’il n’y ait là quelque confusion provenant d’une similitude de nom. 

Quoi qu’il en soit, avec Benoît XIII finit la brillante période des 
papes avignonnais, et disparaît, sans laisser de traces, la floraison 
d’art tout artificielle à laquelle, pendant près d’un siècle, Avignon a 
attaché son nom. 


EUGÈNE MUNTZ. 


4. Itinerarium Gallie (Lyon, 1616, p. 249) « in crypta subterranea sepulchrum 
Petri antipapæ». 
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PALAIS DES PRINCES D’ESTE 


A VENISE?. 


_ UICONQUE a visité Venise avant 1870 n’a 
pas manqué d’admirer, en parcourant 
le grand canal, le Fondaco dei Turchi, 
grandiose palais qui tombait en ruine. 
Ce monument, qui excite toujours la 
curiosité du voyageur, a cessé de lui 
inspirer la pitié par son délabrement, 
car une habile restauration l’a rajeuni 
et de précieuses œuvres d’art y ont été 
installées. Tout concourt donc à le re- 
commander plus que jamais à l’atten- 
tion de chacun. Mais on le considérerait avec plus d'intérêt encore 
si l’on connaissait son passé. C’est ce passé que nous allons inter- 
roger, tout en examinant la structure et les particularités de l'édifice. 

Entre les Ferrarais et les Vénitiens, il y eut de bonne heure des 
relations fréquentes et actives. Les Vénitiens se trouvaient en assez 
grand nombre à Ferrare pour qu'une juridiction spéciale, exercée 
par un magistrat appelé Vesdomino, leur eût été accordée. Les 
Ferrarais allaient chercher à Venise, outre les produits de l'Orient, 
des verreries, des parfums, de lor et de l’outremer pour les peintres. 
Quant aux souverains de Ferrare, ils y étaient attirés tantôt par des 
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1. Voy. Il Fondaco dei Turchi in Venezia, studi storici ed artistici di Agostino 
Sagredo e Federico Berchet, con documenti inediti e tavole illustrative. Milano, sta- 
bilimento di Giuseppe Civelli, 4860. — Dans ce travail sont rectifiées plusieurs 
assertions inexactes de Selvatico que tous les guides ont répétées. 
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négociations commerciales ou politiques, tantôt par le désir d’y 
conférer avec quelque grand personnage, tantôt enfin par l’originale 
beauté de la ville et par les fêtes qui sy donnaient. 

En 1364, Nicolas le Boiteux (zoppo) s’y transporta pour rendre 
visite à Pierre, roi de Chypre. Il convia ce prince à un festin dans 
lequel il étonna par son luxe ses nombreux convives. Avec Bierre= 
il assista ensuite à des joutes à cheval et à des carrousels ‘. Ces 
spectacles n'étaient que la répétition de ceux par lesquels on avait 
fété, quelques mois auparavant, la récente conquête de la Crète et 
qui avaient eu pour organisateur le Ferrarais Tommaso Bambasio, 
comme nous l’apprend Péirarque, admis à les voir. L’illustre poète 
les avait contemplés à côté du doge Lorenzo Celsi, au-dessus de la 
façade de la basilique de Saint-Marc, auprès des quatre fameux 
chevaux en bronze doré. Il les a décrits avec enthousiasme dans une 
lettre adressée à Pierre de Bologne, le 4 des ides d’août 1364 ?. Il 
exalte d’abord Venise, «séjour unique de liberté, de paix et de justice», 
célèbre la place de Saint-Marc « qui n’a pas sa pareille dans l'univers » 
et la basilique « dont aucune autre n’égale la beauté! » Puis, abordant 
les détails de la fête, il loue l'élégance et la grace des jeunes cavaliers 
vêtus de pourpre et d’or. « On croyait voir, dit-il, non des hommes 
qui couraient, mais des anges qui volaient. » Pétrarque était très lié 
avec Bambasio. Une clause de son testament du 4 avril 1370 en fait 
foi : « Magistro Thomae Bambasio de Ferraria lego leutum meum 
bonum, ut eum sonet non pro vanitate seculi fugacis, sed ad laudem 
Dei æterni. » L'année même où ce testament fut rédigé, Nicolas II 
retourna à Venise. Cette fois-la, il ne s'agissait que d'un voyage 
d'agrément et son frère Ugo l’accompagnait; un des patriciens les 
plusen renom, Federico Cornaro les hébergea chez lui avec leur suite. 

Le temps allait venir où les princes de la maison d’Este n'auraient 
plus besoin de recevoir d’autrui l'hospitalité et où ils posséderaient 
à Venise une installation personnelle, comme ils en eurent à Milan, 
à Florence et à Rome. Elle leur était d'autant plus nécessaire que la 
République avait déjà accordé le droit de citoyen à Nicolas I* (1331), 
à Nicolas II (1388), à Albert d’Este (1393). 

Dés 1364, Nicolas II avait sollicité l’autorisation d'acheter une 
maison, et le sénat avait décrété qu’une habitation lui serait 
offerte, mais la réalisation de cette promesse n'eut lieu qu'en 1382. 


4. Frizzi, Mem. per la storia di Ferrara, t. Il, p. 338-339. 
2. Epist. de rebus senilibus, lib. IV, 2 (Opera omnia, Bale, 1554, in-fol., p. 782. 
Bibl. nationale : Z. 1933.) 
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En permettant aux Vénitiens de faire des enrôlements sur le territoire 
de Ferrare et en leur vendant à plusieurs reprises des provisions de 
blé considérables, Nicolas II venait de contribuer au salut de la 
République gravement menacée par les Génois et les Padouans qui 
s'étaient emparés de Chioggia. Le sénat, dans sa reconnaissance, 
acheta moyennant 10,000 ducats d’or (environ 80,000 francs) et donna 
au souverain de Ferrare un palais qui appartenait à la famille Pesaro 
et qui était situé sur le grand canal, non loin de l'église de San 
Giacomo in Luprio, appelée d'ordinaire San Giacomo di Lorio ou 
dell’Orio '. C’est Giacomo Palmieri de Pesaro qui avait fait construire 
ce palais. Forcé par le triomphe des Gibelins d’abandonner sa ville 
natale, où il était consul, il s’était réfugié a Venise, s'y était établi 
entre 1221 et 1237, et y avait acquis le droit de citoyen. Peu à peu le 
nom de Pesaro remplaça celui de Palmieri chez ses descendants, dont 
l’un, Giovanni, eut l’honneur d’être doge. Les Pesaro possédèrent à 
Venise quatre ou cinq palais. 

Celui que la République avait donné au seigneur de Ferrare et 
vis-à-vis duquel fut construit au xv° siècle le magnifique palais Ven- 
dramin, est pourvu d’une très belle façade, avec un portique au rez- 
de-chaussée et une loggia au premier étage ?. Le portique se compose 
de dix arcades soutenues par neuf colonnes à chapiteaux uniformes, 
tandis que les arcades surélevées de la loggia sont au nombre de 
dix-huit et ont pour soutien dix-sept colonnes à chapiteaux variés, 
de style byzantin. Ces colonnes proviennent d’édifices plus anciens. De 
chaque côté se trouve une tour reposant sur une base carrée : chaque 
tour présente trois arcades au rez-de-chaussée, quatre au premier 
étage et cinq au second; au lieu de colonnes, on y voit des pilastres 
accompagnés de minces colonnettes. Pour couronnement, l'édifice ades 
créneaux triangulaires séparés les uns des autres par de petites arcades 
cintrées. Sur la face des créneaux et sur celle des tours, entre le pre- 
mier étage et le second, ainsi qu'entre le second et les créneaux du 
sommet, sont encastrées des bandes de marbre dont l’ornementation 
sculptée représente des animaux symboliques, parexemple deux paons 
qui boivent dans le chapiteau d’une colonnette et au-dessus desquels 
volent deux colombes, un lion terrassant un crocodile et supportant 


1. En 1428 la République donna aussi au marquis de Mantoue le palais qui 
appartint plus tard aux Foscari. 
2. On voit de profil ce portique, avec la vue dont on y jouit, dans un très beau 


tableau de Canaletto que possède la galerie de Dresde et qui a été photographié 
par Braun (n° 449), 
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une colonne dans le chapiteau de laquelle boivent deux paons, un 
dragon aux prises avec un monstre et ayant au-dessous de lui deux 
lions, deux paons s’appuyant contre une palme et dominés par deux 
griffons qui se regardent, deux dragons mordant une branche sur 
laquelle se tiennent des colombes et d’autres oiseaux. On reconnait 
sans peine dans l’architecture de ce palais un mélange de style 
byzantin, de style arabe, de style lombard et méme de style gothique ‘. 
Ce mélange témoigne de l'influence exercée sur les Vénitiens par 
leurs relations avec l'empire d'Orient et avec les Arabes comme par 
leurs rapports avec leurs voisins du Nord de l'Italie. 

Maitres d'une magnifique résidence à Venise, les seigneurs de 
Ferrare multiplierent dès lors leurs séjours dans une ville qui exercait 
sur eux le méme attrait que celui auquel cédent si volontiers encore 
tous les voyageurs, et, à leur tour, ils furent en état de recevoir chez 
eux de hauts personnages. C’est ainsi qu’en 1400 Nicolas III d’Este 
logea dans son palais Emmanuel Paléologue II, venu en Europe pour 
implorer des secours contre les Turcs ?, et qu’il y installa lui-même, 
en 1438, Jean IV Paléologue, avant l’arrivée de ce prince au concile 
de Ferrare. Peu d’années après, Nicolas III ayant assisté son beau- 
père Francesco Novello Carrara, seigneur de Padoue, dans une 
guerre contre les Vénitiens, la République séquestra son palais. Une 
des conditions de la paix fut la restitution de cette propriété. Le 
9 avril 1405, Nicolas se transporta à Venise avec six cents personnes, 
et le doge accompagné d’un grand nombre de patriciens se porta 
au-devant de lui. Une seconde visite en 1406 consolida si bien ces 
rapports d'amitié, que la Seigneurie inscrivit bientôt, parmi les 
membres du Grand conseil, Uguccione Contrario, le conseiller intime 
et le favori de Nicolas III (1411). Un peu plus tard (1413), le marquis 
de Ferrare se montre à Venise avec une suite de cinquante-deux 
personnes vêtues de noir et portant sur leur vêtement une croix 
rouge : il entreprenait un pèlerinage à Jérusalem, pendant lequel il 
porta un nom vénitien, celui de Niccold Contarino, afin d’être plus 
respecté des Mahométans. C’est au contraire dans un costume somp- 
tueux qu’il parut à Venise en 1415, accompagné d'Ugoccione Con- 
trario et escorté de deux cents chevaliers : après avoir assisté à la 
féte de l’Ascension, il prit part lui-même à un brillant tournoi, ce 
qui ne l’empécha pas de songer aux intérêts du commerce de Ferrare, 

i La fenêtre qui donne sur la salizzada del fontego. est ogivale. 


2. Quand il arrivait à Venise des princes étrangers, le gouvernement lui-même 
demandait au marquis d’Este de vouloir bien leur donner l'hospitalité. 
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car il obtint que les gens de Chioggia ne viendraient plus pêcher 
dans les eaux du PÔô ferrarais. En 1434 il fit exécuter dans son 
palais par Jacopo Turola des peintures, dont Jacopo Busoli fut chargé 
d'estimer la valeur et pour lesquelles l’auteur toucha 352 lire mar- 
chesane *. En 1435, Andrea di Nascimbene, père de Lorenzo et Cristo- 
foro Canozzi da Lendinara, citoyen de Ferrare, y travailla aussi, 
frayant la voie à ses successeurs dans l’art de sculpter le bois et de 
faire des marqueteries ?. : 

Lionel, Borso et Hercule I*", fils et successeurs de Nicolas III], ne 
négligérent pas non plus la curieuse ville des lagunes. 

Lionel y conduisit en 1445 sa seconde femme Marie d’Aragon, 
fille d’Alphonse V *. On se pressa tellement pour la voir que le pont 
Rialto, alors en bois‘, s’écroula sous la multitude des spectateurs et 
qu'il s’en noya un grand nombre. En 1549, Lionel se rendit encore 
à Venise, pour assister aux fêtes du carnaval ; son bucentaure et les 
navires de sa suite étaient ornés de tapisseries et de bannières qui 
avaient été exécutées en Flandre d’après les dessins de Jacopo Sagra- 
moro. 

Borso, qui fit restaurer la facade de son palais par Giacomo di 
Lazaro et qui y fit peindre ses armes par Gherardo di Andrea da Vicenza, 
visita à son tour, en 1467, la cité de Venise, où le doge, le sénat et le 
peuple célébrérent sa venue par des honneurs inaccoutumés et des 
acclamations, dont lui-méme rendit compte dans une lettre écrite 
le 10 avril à Lodovico Casella, un de ses conseillers à Ferrare, et 
imprimée à Venise en 1867 °. Dès 1463, pendant que la peste sévissait 
à Ferrare, il s’était transporté à Venise et y avait assisté à un tour- 
noi dans lequel Bertoldo d’Este fut vainqueur. Précédemment, l’em- 
pereur Frédéric II, en regagnant ses États (1452), avait logé dans 
le palais que les princes d’Este possédaient sur le grand canal. 

Les Vénitiens accueillirent avec plus d'enthousiasme encore 
en 1468 Hercule I**6, qui avait, l’année précédente, sauvé une des 


1. M. le marquis Campori, J Pittori degli Estensi nel secolo XV, p. 4. 

2. Ad. Venturi, I primordi del rinascimento artistico a Ferrara. 

3. Lionel avait fait acheter en Flandre par e Lucquois Paolo de Puozo, 
moyennant 3,000 ducats d’or, des tentures en tapisserie qui servirent à fêter, non 
seulement l’arrivée de Marie d'Aragon à Ferrare, mais la présence de cette prin- 
cesse dans le palais des Este à Venise (Ad. Venturi, Ibid., p. 40). 

4. Il ne fut construit en pierre qu’en 1588. — 

5. Ad. Venturi, L’Arte a Ferrara nel periodo di Borso d’Este, dans la Rivista 
storica. italiana, année IT, fascicule IV, octobre-décembre 1885. 

6, A cetle époque, Borso occupait encore le trône-de Ferrare, 
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armées de la République en délivrant Colleone, enveloppé par les 
troupes à la tête desquelles se trouvait Frédéric d’Urbin ; le mar- 
quis de Ferrare avait eu trois chevaux tués sous lui et avait reçu 
au pied une blessure qui le rendit boiteux le reste de sa vie. Devenu 
duc de Ferrare, il retourna pour son plaisir à Venise en 1472, et 
sa femme, Éléonore d'Aragon, y vint également en 1476, avec sa 
belle-sœur Blanche Marie d’Este, femme de Galeotto I° Pic, et avec 
cing cents gentilshommes, afin d’assister à d’intéressants spectacles. 
Une guerre terrible entre Venise et Ferrare (1482-1484), guerre 
qui mit Ferrare a deux doigts de sa perte et qui lui fit perdre 
la Polésine de Rovigo avec Adria et six autres villes, amena pour la 
seconde fois le séquestre du palais des princes d’Este. La République 
y logea quelque temps Roberto Sanseverino, le commandant de son 
armée de terre. Apres la conclusion de la paix de Bagnolo, le gouver- 
nement vénitien, voulant cimenter la réconciliation, invita Hercule Ie 
à des fêtes splendides. Le duc de Ferrare arriva escorté de sept cents 
courtisans, dont les principaux portaient des vêtements de brocart 
d’or et d'argent et étaient parés de colliers d’or. Le doge alla le 
prendre à San-Spirito et l’accompagna jusqu’au palais du grand canal. 
Pendant dix-huit jours la Seigneurie multiplia les marques de défé- 
rence. Dès lors les bons rapports ne furent plus interrompus. Quand 
Hercule I* eut résolu de faire un pèlerinage à Saint-Jacques de 
Compostelle, pèlerinage qu’empécha l'opposition du pape, son fils 
Alphonse, âgé de onze ans, vint à Venise avec deux cents personnes 
(1487) et récita devant le Sénat un discours ayant pour objet de 
recommander a la protection de la République la principauté de 
Ferrare. En 1493, la duchesse Éléonore retourna à Venise, emmenant 
avec elle non seulement Alphonse, mais Isabelle et Béatrix ses filles, 
ainsi que sa bru Anna Sforza. Le sénat, accompagné de cent trente 
matrones, alla à leur rencontre sur le grand bucentaure. Bal dans 
la salle du Grand Conseil, tournois, jeux, courses de barques conduites 
par des femmes, rien ne fut épargné pour divertir les illustres 
visiteuses '. 

Le palais construit par Giovanni Palmieri fut séquestré une 
troisième fois lorsqu’Alphonse I*, après avoir accédé à la ligue de 
Cambrai (1508) ?, eut relevé à Venise, pour peu de temps il est vrai, la 


A. Frizzi, Memorie per la storia di Ferrara, t. IV, p. 345. 

2. A l’époque d'Hercule, le palais d'Este eut besoin de quelques réparations. 
L'architecte Pietro Benvenuti Dagli Ordini fut chargé en 4481 de refaire un des 
murs. En 1482, en 1484 et en 1488, Biagio Rossetti acheva plusieurs chambres et 
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Polésine de Rovigo, Este, Monselice et Montagnana, anciennes pos- 
sessions de sa famille. On ne le lui restitua qu’au mois de novembre 
de l’année 1531. 

Ce palais rappelle aussi Renée de France, femme d’Hercule II, qui 
vint voir en 1534 la ville de Venise, où Hercule II lui-même passa 
une partie du carnaval de 1537 avec une suite de huit cents personnes. 

Mais c’est le séjour qu’Alphonse II y fit en 1562 qui a laissé les 
souvenirs les plus durables et sur lequel nous voulons insister, parce 
qu'il indique jusqu'où les princes italiens poussaient le goût du 
faste. 

Le duc partit de Ferrare le samedi 10 avril et s’embarqua sur le 
P6 à Francolino, ville située à cing milles de Ferrare, avec une suite 
de trois mille trois cent trente personnes que transportaient une 
fuste, de longues barques et des felouques, sans compter soixante-dix 
autres bateaux. Son magnifique navire était tendu de draps d’or a 
l’intérieur et à l’extérieur. Il n’arriva que le dimanche vers le soir à 
Chioggia, où il fut reçu par le podestat de cette localité qu’accompa- 
enaient soixante gentilshommes en costume de soie cramoisie et cent 
hommes tenant des torches. C’est là qu’il passa la nuit. Le lundi, il 
fit son entrée à Venise. Le sénat alla au-devant de lui jusqu’à San- 
Spirito et le doge l’attendit auprès de l’église de Sant’Antonio. Tous 
deux y entrèrent pour y prier quelques instants, puis s embarquerent 
sur le fameux bucentaure qui les transporta au palais des princes de 
Ferrare. Le grand canal, dans lequel se mirent tant de beaux édifices, 
présentait un aspect magique, dont on peut se faire une idée 
approximative en considérant certains dessins de Canaletto apparte- 
nant à la collection de Windsor, tant l’artiste a bien su rendre le 
clapotement et le chatoiement de l’eau, la physionomie variée des 
monuments, le va-et-vient des barques et l’empressement des 
promeneurs. Aux fenêtres, garnies de tapis, affluaient des spectateurs 
de toutes les conditions. Un nombre infini de gondoles, pleines de 
gentilshommes, de femmes et d'enfants, circulaient avec animation; 
lair retentissait du son des instruments et des cris d’allégresse, et la 
foule encombrait les rives des traghetti. Six palais avaient été super- 
bement ornés aux frais de la République pour loger don François et 
don Alphonse, oncles du duc, Galéas Gonzague, le comte de la Miran- 
dole, le comte de Novellara et Cornelio Bentivoglio. Quant au palais 


consolida les deux façades de l'édifice qui menaçaient ruine (G. Campori, Gli 
architelti e gh ingegneri civili e militari degli Estensi dal secolo XIII al XVI, 
p. 38, 48). 
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d’Alphonse IT, il était garni de festons auxquels on avait suspendu 
les armes de Saint-Marc et celles de la maison d’Este. Sous le porti- 
que du rez-de-chaussée s'étalaient des tapisseries représentant 
Ferrare, Modène, Reggio, Carpi et Brescello, villes comprises dans 
les Etats du duc. La loggia du premier étage avait pour parure des 
étoffes d’or faites à l'aiguille, qui avaient coûté, dit-on, cinquante 
années de travail. Dans la salle principale, où quatre magnifiques 
fontaines lançaient de l’eau, des vases d'argent et d’or étaient disposés 
sur un dressoir long de vingt-deux pieds et haut de quarante. Pres- 
que toutes ies chambres et les couloirs eux-mêmes avaient leurs 
parois revêtues de précieuses tapisseries, tissées d'argent, d’or et 
de soie : sur ces tapisseries, on voyait, ici des chevaux alternant 
avec les aigles blanches de la maison d’Este, là des animaux de 
toutes sortes et les douze mois de l’année, ailleurs des arabesques, 
les travaux d’Hercule et la lutte des géants contre les dieux. La 
chambre du duc était garnie de brocart d’or et d'argent, étoffe qu’on 
remarquait aussi dans la chapelle. Après avoir admiré toutes ces 
richesses, le doge et la Seigneurie se retirèrent. Dès que la nuit 
parut, Venise s'illumina et des barques portant des joueurs de 
trompette, de tambour et de fifre ne cessèrent de sillonner le grand 
canal. 

Le mardi, Alphonse II resta chez lui pour recevoir le nonce et 
d’autres grands personnages. Mais le jour suivant il éblouit les Véni- 
tiens par l’imposant cortège qui l’accompagna dans sa visite au doge : 
douze trompettes, douze estaffiers, vingt-cinq pages vêtus de velours 
bleu brodé d’or, soixante hallebardiers, moitié Suisses, moitié 
Allemands, portant des chausses et des pourpoints en velours bleu 
et jaune, les lieutenants et le capitaine, l'amiral dont le long 
vêtement se composait de velours bleu et de brocart d’or, les 
huissiers, les écuyers, les maitres d'hôtel et autres officiers de 
bouche, vingt-quatre camériers, le maître de chambre, cent gentils- 
hommes, le majordome Nicolé Estense Tassoni, vêtu d’une robe à la 
française garnie de perles, précédaient le duc de Ferrare. Sur les 
chausses et le pourpoint cramoisi du prince, ainsi que sur sa veste de 
satin noir et sur son béret, brillaient des broderies et des pierres 
précieuses. Après Alphonse II venaient ses deux oncles, les ambas- 
sadeurs de Florence et de la Savoie, plusieurs évêques, des conseillers 
d'État, des magistrats, des prélats et d’autres personnages en robe 
longue, ayant chacun à ses côtés un sénateur. Au bas du grand esca- 
lier de son palais, le doge et les membres de la Seigneurie vinrent 
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prendre le duc et le conduisirent, avec don François et don Alphonse, 
dans la salle du Grand Conseil; l'entretien qu’ils eurent ensemble ne 
dura pas moins d’une heure. 

Le jeudi fut consacré à la visite de l'arsenal, où des salves 
d'artillerie accueillirent le prince et où une somptueuse collation lui 
fut servie. — Alphonse II, le vendredi, alla voir la pala et le trésor 
de Saint-Marc ainsi que la salle des Dix. — Dans la journée du 
samedi, le doge, la Seigneurie et le sénat lui rendirent visite à leur 
tour ; on se tint sous les arcades de la loggia supérieure, pendant 
qu’un orchestre faisait de la musique « con un’ harmonia per certo 
rarissima ». — Enfin, le dimanche, le duc alla en grande pompe 
prendre congé, fut ramené chez lui par les sénateurs, et, aprés le 
diner, on lui donna le spectacle d’un combat simulé autour d’un pont 
à renverser. — Le lundi 18, il repartit pour sa capitale, laissant aux 
Vénitiens le souvenir d’une magnificence inouie. On l'avait vu avec 
sept costumes différents, ornés non seulement de broderies d'argent 
et d’or, mais de rubis, de saphirs, d’émeraudes, de perles, de dia- 
mants, et l'on avait spécialement remarqué, outre une émeraude 
« di non più veduta grandezza », trente perles en forme de poire 
presque aussi grosses que des œufs de colombe. 

Alphonse IJ, mort sans enfant, eut pour héritier son cousin César 
d’Este qui, cédant aux prétentions de Clément VIII sur le duché de 
Ferrare, abandonna ses droits sur ce duché et se contenta de régner 
sur Modène et Reggio, fiefs de l'empire. Devenu propriétaire du palais 
de Venise, il le vendit 24,000 ducats (74,400 francs) au cardinal 
Aldobrandini, neveu du pape. A son tour, le cardinal l’aliéna au 
profit d’Antonio Priuli? qui, devenu doge en 1618, le loua en 1621 
aux Turcs installés à Venise pour qu'il leur servit d’entrepôt et 
d'habitation. Marie, petite-fille d’Antonio Priuli, ayant épousé 
en 1648 Leonardo Pesaro, procurateur de Saint-Mare, l'édifice, sans 
cesser de porter le nom de Fondaco dei Turchi, fit retour aux Pesaro 
et y resta jusqu’a l’extinction de cette famille en 1830. 

A partir de 1621, on modifia ’aménagement intérieur du palais. 
Il fallait, en effet, organiser a la fois de vastes magasins et un grand 
nombre de petites chambres, car les Turcs n'avaient pas le droit de 


1. A l’époque d’Alphonse I, Henri II roi de France (1574) fut un des hôtes du 
palais d’Este à Venise. 

2. Antonio Priuli, en 1607, y donna l'hospitalité au cardinal de Joyeuse, envoyé 
de Henri IV, roi de France, quand ce personnage revint de Rome où il avait dis- 
posé Paul V à une réconciliation avec Venise, mise par lui en interdit. 
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résider ailleurs et de se mêler aux chrétiens ‘. Chaque chambre était 
numérotée. Tous les jours les autorités se faisaient présenter la liste 
de ceux qui y couchaient. Un décret de 1627 fixa même le tarif des 
logements. Les habitants du Fondaco (entrepôt) ne devaient y intro- 
duire ni armes ni munitions de guerre. Une salle donnant sur la 
cour avait été transformée en mosquée et c’est au rez-de-chaussée 
que les Musulmans faisaient leurs ablutions dans des vasques de bois. 
Afin d'isoler autant que possible le Fondaco, on construisit devant 
une partie de la façade un mur percé d’une porte servant au trans- 
port des marchandises, et l’on éleva devant une des tours une mai- 
sonnette qui en cachait la moitié. Enfin, de peur que les tours ne 
parussent aux Turcs un signe de noblesse et de puissance, on les rasa 
au xvi’ siècle. Pareilles précautions ne furent pas jugées nécessaires 
contre les Allemands, dont le Fondaco particulier conservait encore 
il y a peu de temps ses deux tours. 

Pierre Pesaro, le dernier des Pesaro, mort en 1830, légua le 
Fondaco dei Turchi au comte Manin, fils de sa sœur. Manin le vendit 
en 1838 à Antonio Busetto Petich, qui changea la destination de 
l'édifice. La partie donnant sur le rivo del miglio fut louée à l’État et 
convertie en dépôt de tabac et de cigares, pendant que le reste 
demeurait inoccupé. 

La ruine qui envahissait depuis longtemps le Fondaco finit par 
faire de nouveaux et menaçants progrès. En cet état, l'édifice avait 
une physionomie pittoresque que nous serions presque tenté de 
regretter. Des pans de bois et des murs en briques masquaient en 
partie le portique du rez-de-chaussée; les arcades de l’espace occupé 
autrefois par les tours étaient murées. Seule, la loggia du premier 
étage apparaissait dans toute sa beauté, quoiqu’on eût substitué 
presque partout à sa balustrade un parapet de briques. Quelques 
planches vermoulues occupaient l'ouverture de plusieurs fenêtres 
bizarrement percées après coup; une autre fenêtre, fort mesquine, 
donnant sur un balcon en fer, coupait deux archivoltes. Enfin, un 
simple toit de tuiles avait remplacé les créneaux arabes. De tous les 
côtés, dans les interstices, l'herbe et le lierre associaient leurs 
nuances gaies au rouge de la brique et au gris des colonnes. Au 
milieu de cette végétation capricieuse formant des touffes de verdure 
au-dessus de plusieurs chapiteaux, faisant saillie à l’intérieur des 
arcades et frissonnant autour des cintres allongés, un cerisier 


1. Quelques nouvelles fenêtres, imprudemment percées et troublant la symétrie 
de la façade, contribuérent à rendre l'édifice moins solide. 
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avait trouvé moyen de pousser et de vivre. En somme, le célèbre 
palais, tout en se présentant défiguré par les hommes et par le temps, 
avait assez conservé de sa structure primitive pour qu'on ptt se le 
représenter tel qu’il était à l’origine, et la variété des tons qui frap- 
paient le regard était faite pour le charmer. 

Il était cependant impossible de ne pas songer à une restauration, 
sous peine d’assister à un prochain écroulement. Elle eut lieu en 1870 
sous la direction de M. Frédéric Berchet, et dans le palais qui, après 
avoir été fondé par Giacomo Palmieri de Pesaro, avait successive- 
ment servi d'habitation aux princes d’Este et aux Turcs, la 
municipalité de Venise installa, le 4 juillet 1880, le Museo Civico 
ainsi que la Collection Correr *. 


GUSTAVE GRUYER. 


1. Voy. à ce sujet l’article de M. Frizzoni, p. 358, t. XXVII, 2 période. 
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LES 


PRÉRAPHAÉLITES ANGLAIS 


(DEUXIÈME ET DERNIER ARTICLE 1.) 


[ES groupements de littérateurs et 
d'artistes auxquels on donne le nom 


d'Ecoles sont, en général, des plus 


artificiels et ne servent guère qu’à 


imposer à leurs adeptes des conven- 
tions génantes : l'École préraphaélite 
a en partie évité ce danger, grâce sans 
doute à la haute culture et à l'esprit 
d'analyse de ses principaux membres; 
et, quoiqu elle représente un ensemble 
de tendances communes, elle n’a point 
arrêté dans leur libre développement des individualités aussi mar- 
quées et aussi distinctes que celles de Rossetti, de Holman Hunt et 
de Burne-Jones. Sur d’autres, sur des talents de moindre envergure 
ou de moindre portée, l'influence qu’elle a exercée a été plutôt bien- 
faisante; peut-être a-t-elle poussé dans l’excentricité quelques 


honnétes artistes qui, sans cela, auraient suivi la voie commune, et il 
est toujours mauvais pour des gens qu'aucune faculté supérieure ne 
distingue de chercher à sortir des sentiers battus; mais, en revanche, 
elle a enseigné la poésie à un artiste comme Millais, qui, sans la 
Brotherhood, serait probablement demeuré un peintre exclusivement 
peintre, et à un portraitiste comme Richmond, qui, dans ses compo- 
sitions, est aussi insignifiant qu'il est intuitif dans ses portraits. Un 
examen plus attentif des principes et des tendances de l'Ecole nous 
rendra compte de cette action. 


1. Voy. Gazette des Beaux-Arts, 2° période, t. XXXVI, p. 177. 
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Tout d'abord, il faut constater que le mouvement préraphaélite 
n’est point un fait isolé : né après la période de transition qui a suivi 
la mort de Shelley, de Byron, de Keats et de Coleridge, il a ses racines 
dans les préoccupations les plus générales de l’Angleterre de cette 
époque, il se trouve en connexion étroite avec le réveil religieux 
d’Oxford et la Renaissance gothique. 

En effet, le caractère essentiellement religieux ou mystique des 
œuvres de l'École est le premier qui frappe, celui qu’on voit le plus 
clairement s'affirmer chez Holman Hunt et chez Rossetti, avec des 
différences qui tiennent autant à la nature complexe du sentiment 
inspirateur lui-même qu’aux dispositions et au tempérament des deux 
artistes. 

Holman Hunt, Anglais et protestant, demeure dans son œuvre ce 
qu’il est probablement dans sa foi, ce que sont dans leurs convictions 
la plupart des hommes de sa race, de son éducation et de son âge : 
un croyant robuste et simple, qui retrouve dans toutes les choses de 
la vie l’esprit du christianisme tel qu’il le comprend, et qui le com- 
prend comme une morale autant que comme une métaphysique. 
Comment une telle conception religieuse peut se manifester dans des 
tableaux, comment elle peut être la principale source inspiratrice 
d’un peintre, voilà ce que des critiques habitués à la peinture 
flamande, italienne ou française auront peine à s'expliquer; avant 
même d’avoir vu une seule toile de Holman Hunt, ils seront pris de 
méfiance en lisant dans son catalogue des titres comme le Réveil de la 
conscience, la Lumière du monde, l'Ombre de la mort, le Bouc expiatoire ; 
après avoir vu, ils conserveront des doutes, et se demanderont jusqu’à 
quel point l'artiste a atteint son but. Ainsi, d’après les explications 
du catalogue, le Réveil de la conscience nous représente une jeune 
femme qui a été entraînée au mal par un homme « vulgaire et léger » 
et installée par lui dans un petit cottage de Londres; elle a la 
conscience soudain réveillée par les sons d’une vieille romance : « Oft 
in the stilly night », que joue son amant sur un piano et qui lui 
rappelle le temps ot elle marchait dans le droit chemin. Si vous 
regardez le tableau sans tenir compte du catalogue, mais en cher- 
chant à en dégager l’impression morale, vous remarquerez : que le 
visage de la jeune femme, qui se renverse douloureusement dans un 
fauteuil, indique, par la tension des traits, un sentiment pénible ; que 
Yair indifférent et souriant avec lequel l’homme laisse errer ses 
mains sur le piano marque que ce n’est pas la musique en elle-même 
qui a pu produire un tel bouleversement; que l’homme est plus vul- 
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raire ; 
gaire, plus banal, et la femme plus fine; mais vous n'y verrez rien 


d ‘ 7 ? qe . A : 
Pi Tandis que l'artiste, lui, est convaincu qu'aucun doute ne peut 
se a 5 E . 
ever sur la situation respective de ses personnages, que la douleur 


ETUDE DE JEUNE FILLE FELLAH, PAR M. HOLMANN HUNT. 


(Fac-similé d’un dessin de l'artiste.) i 


qu’exprime le visage de la femme ne saurait être que le remords, 
qu'il suffit de les regarder pour deviner l’histoire du petit cottage, 
les paroles et l’air de la romance « Oft in the stilly night »... De 
même pour la Lumière du monde : il s’agit d’un Christ recouvert d’un 


manteau brodé de pierreries, et marchant dans la nuit une lanterne 
XXXVI. — 2° PÉRIODE. : 5l 
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à la main, tandis que derrière lui la lune lui fait une gloire. M. Taine, 
qui a vu cette toile sans le secours d'aucune explication, l’appelle 
tout bonnement: Un Christ la nuit avec une lanterne. Pour le spectateur 
indifférent, ce n’est pas autre chose; mais pour l’auteur, c'est le 
christianisme venant éclairer l'univers, c’est la mystique lumière de 
la foi traversant les ténèbres de l'ignorance. Et c’est avec ce sens, 
c'est peut-être à cause de ce sens que le tableau a eu en Angleterre 
une fortune unique, qu’il a été promené de ville en ville et reproduit 
avec un succès énorme par la gravure. Donc, quelque étrange que 
cela nous paraisse, il faut reconnaitre que le but du peintre, quoiqu'il 
ne soit pas de nature pittoresque, est accessible. J’ajouterai qu'avec 
un effort d'esprit, on arrive à se placer au point de vue de l'artiste : 
ainsi, le Bouc expiatoire, paré d’ossements fantastiques, transportant 
les péchés du monde dans un endroit inhabité... Il s’avance lourde- 
ment sur une plage bordée de montagnes, que baignent les tons 
sanglants d’un soleil oriental, parmi de bizarres ornements jonchant 
le sable, et finit par produire une impression tout autre que celle 
d’un simple animal. Cet effet tient-il à la puissance de l'artiste, à la 
robustesse de sa foi ou à la bonne volonté de l’imagination qui ne 
demande qu’à se laisser séduire? Je ne sais, mais il est très réel, et 
le public anglais. presque tout entier l’a éprouvé : ce n’est pas pour 
rien que Holman Hunt est, plus peut-être qu'aucun autre, un peintre 
national. 

À côté de ces trois toiles et de l'Ombre de la Mort, j'en pourrais 
citer plusieurs autres du même artiste qui dénotent la même tendance, 
qui rentrent au plus haut degré dans cette peinture d’intentions 
qu’aime et défend l’esthéticien auquel les Préraphaélites durent leurs 
premiers succès, John Ruskin. Le programme du célèbre « gradué 
d'Oxford » se trouve ici presque entièrement réalisé : nous n'avons 
plus affaire, comme avec les peintres de la Renaissance italienne, à 
des madones qui deviennent de « simples mères italiennes », des 
«sujets convenables pour étaler des ombres transparentes, des teintes 
habilement choisies, des raccourcis scientifiques », qui ne peuvent 
guère être que « des pièces d'ameublement agréables pour le coin 
d’un salon »; nous ne sommes plus en présence d’un art ratio- 
naliste... « marqué par le parti pris avec lequel il revientaux systèmes 
paiens, non pour les adopter et les élever jusqu'au christianisme, 
mais pour se ranger à leur suite comme imitateur et comme disciple »; 


1. Notes sur l'Angleterre. 


BOUTIQUE AU GAIRE, ÉTUDE PAR M. HOLMAN HUNT. 


(Fac-similé d’un dessin de V’artiste.) 
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nous avons devant nous un homme qui méprise profondément les 
« folles sensualités » des « mythologies mal comprises », qui ne peut 
croire que le but de la peinture soit seulement de représenter des 
formes harmonieuses, qui est toujours prêt à sacrifier la beauté à la 
vérité, qui se croirait sacrilège s’il se servait « de la religion pour 
mettre l’art en lumière », et qui, lorsqu'il pense au Christ, ne pense 
point à un corps humain, mais au Sauveur du monde. Avec Rossetti, 
quoique son inspiration soit encore religieuse, nous nous éloignons 
déjà beaucoup de cet idéal d’ascète et de puritain. 

Rossetti, nous l’avons vu, était catholique, et plus qu'à moitié 
Italien : car son père, le patriote napolitain, le commentateur de 
Dante, avait épousé la fille du secrétaire d’Alfieri, miss Frances 
Polidori, qui n’était Anglaise que par sa mère; et, chez lui, l'esprit 
religieux se manifeste dés l’abord d’une tout autre façon; il n’est 
point prédicant, comme les Anglais le sont par tempérament ou par 
habitude nationale, il est dépourvu de toute visée pratique, il s’inté- 
resse plus au sentiment qu’à la morale. D’instinct, il se méfie des 
idées abstraites, qui séduisent si fort son ami Holman Hunt, et, tout 
aussi spiritualiste que lui dans son art, il est pourtant d’un symbo- 
lisme moins exclusif. Rossetti a ce trait commun avec les grands 
peintres de la Renaissance italienne, qu’il s’attache plus à la peinture 
de l’homme qu’à celle de la nature. Mais — et voici où il est bien du 
Nord, —cen’estpas l’homme physiquequil’attire, l’«animal humain», 
comme dit M. Taine: c’est l’homme intérieur. Aussi, dédaigneux des 
belles formes du corps, ne recherche-t-il que expression et le genre 
de beauté qui peut le mieux la faire ressortir. Ce qu'il y a de reli- 
gieux en lui, ce n’est donc pas la foi au surnaturel, l'idéal transcen- 
dental, le besoin d'établir la vie sur des bases fixes : c’est une dispo- 
sition toute subjective, une faculté très moderne, l’extase. Lui est-elle 
naturelle, ou l’a-t-il apprise par un effort d'intelligence et de cœur, à 
force de vivre avec Dante et les quattrocentistes? Nulle critique ne 
pourrait le deviner. Ce qui est certain, c’est qu'il s’est fait une âme 
capable de ce sentiment excessif, absolu, qui demeure le même quand 
il se porte sur un objet terrestre ou céleste, qui absorbe tout l'être 
comme dans une sorte d’hypnotisme, qui supprime la différence entre 
le réel et l'imaginaire. Ce sentiment avait disparu presque entièrement 
pendant lexvu’ et le xvim® siècle, où on ne le trouve qu'à l’état d’excep- 
tion chez quelques malades; et il éclate denouveau dansla Maison de vie. 


1. Une excellente traduction de la Maison de vie, par Me Clémence Couve, 
vient de paraître chez Lemerre; nous la reproduisons dans nos citations. 
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Là, tout à fait comme dans certains sonnets de Dante, ou conime dans 
certains morceaux du Paradis, les mots s’acharnent à traduire des 
nuances inaccessibles, le sens échappe par moments pour se révéler 
soudain en ouvrant à l'imagination des perspectives infinies, la pensée 
n'est plus emprisonnée dans la réalité, mais flotte librement à travers 
le rêve, où les images se déforment et s’étirent comme des nuages 
disloqués, où l’on a la poignante impression d’un être éperdu, arraché 
à lui-même, qui n’est plus le maitre de ses sensations : 

« O toi qui, à l'heure de l'Amour, avec extase — offres sans cesse 
à mon cœur — enveloppé du feu de l'Amour, ton cœur, testament de 
l'Amour; — toi que j'ai approchée et dont j'ai respiré le souffle — 

« Comme le plus pur encens du sanctuaire de l'Amour, — toi qui 
as rendu témoignage de l’Amour sans parole et, soumise— à sa volonté, 
as confondu ta vie avec la mienne, — et murmuré : « Je suis à toi, 
tu ne fais qu’un avec moi! » 

« Oh! que de graces tu me fais, quelle récompense tu m’accordes 
— et quelle gloire pour l’amour, quand— descendant les noirs degrés 
jusqu'aux sombres écueils — 

« Battus par les ondes amères de la région des soupirs, — tu 
apporteras la délivrance; quand tes yeux — attireront mon esprit 
enchainé jusqu’à ton ame. » 

Cela nous reporte directement à la Vita Nuova, à laquelle d’ailleurs 
est emprunté le titre du recueil. Nous sommes, selon la magnifique 
expression du poète, dans « la sphère des images infinies de l’âme », 
et nous y restons du commencement à la fin du recueil, où Rossetti 
célèbre la joie de l’amour ou le désespoir du regret. Lui, ne l’a jamais 
quittée; et quand il posait la plume pour prendre le pinceau, quand 
il abandonnait l'outil libre et subtil de la poésie pour le royaume 
des lignes et des couleurs, le caractère de son inspiration ne chan- 
geait pourtant pas. Comme ses sonnets et comme ses ballades, ses 
peintures sont des visions : dans le Réve de Dante, la plus “se de ses 
compositions, dans la Beata Beatrice, dans la Mort de Béatrice (tue 
nous avons reproduite), dans la Damoiselle élue, dans la Pia, dans bien 
d’autres encore, ses figures ont une immobilité, un silence, une 
attitude presque suspendue, une hésitation lente dans louns pare. 
mouvements, qui les font ressembler à ces figures de rêve qui 
demeurent longtemps comme posées devant l'imagination sans cepen- 
dant se préciser entièrement. Parfois, il se plait à les entourer de 
brillants accessoires, il sème autour d'elles des fleurs, — des roses 
surtout, qu’il peint avec une rare perfection, — il les drape à la 
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vénitienne : les riches vêtements dont il les habille ont des couleurs 
qui font penser à celles de Giorgione, — sans que pour cela elles 
perdent un instant leur apparence surnaturelle, le je ne sais quoi 
qui montre qu'elles n’ont pas d'existence réelle, que, même fixées sur 
la toile, elles sont encore en union profonde et discrète avec l’âme de 
l'artiste. Religieux, profanes, mythologiques, les sujets ne sont pour 
Rossetti que des prétextes : sous des formes diverses, il n’exprime 
jamais que son rêve; les attitudes, les traits, les couleurs changent, 
— et c’est toujours lui. 

Burne-Jones, qui représente la seconde période du Préraphaéli- 
tisme, a encore les mêmes tendances religieuses que ses aînés, mais 
peut-être moins accentuées. Il est plus imaginatif qu'eux, il attache 
plus d'importance à la représentation figurée de la pensée qu’à la 
pensée elle-même. Sans doute, la légende chrétienne l’inspire encore 
à l’occasion : il aime surtout à lui emprunter des anges dont les robes 
ont des plis anciens, dont les figures sont d’une beauté parfaite, 
hiératique et monotone. Mais il se dirige plus volontiers encore vers 
d’autres époques; vers l’antiquité, qu'il interprète librement, comme 
on peut le voir par sa Sibylla delphica, que nous avons gravée dans 
notre précédent article; vers le moyen age, chevaleresque surtout, 
dont il aime le vague symbolisme et la grave mièvrerie. Son 
Chant d'amour, par exemple, est presque une page du Roman de la 
Rose. Un chevalier est assis aux pieds de sa dame, qui joue de 
l'orgue, et derrière eux, se montre la figure de l'Amour inspirateur; 
non pas l’enfant railleur et gai, le fils d’Aphrodite dont Anacréon 
chantait les tours plaisants, mais un adolescent à figure sérieuse, 
un « Esprit » — comme disaient les trécentistes — descendu du 
ciel, tenant les cœurs sous sa douce domination et leur inspirant les 
subtils raisonnements qui mitigent et nuancent la passion. Nous 
sommes très loin de l’art prédicant de Holman Hunt, nous n’en 
sommes plus à l’art qui manifeste la religion comme le veut Ruskin, 
mais nous sommes encore dans un art religieux, en ce sens du moins 
que son inspiration est plus transcendentale que pittoresque. 

C’est probablement en partie à cause de ces dispositions religieuses 
et mystiques, à cause de importance presque apostolique que la 
peinture prenait dans leur esprit, que, dès leurs débuts, les Préra- 
phaélites se mirent à l’œuvre avec un sérieux exceptionnel. Jamais 
école n’a eu de l’art une plus haute conception, jamais jeunes gens 
n'ont travaillé avec une foi plus profonde à leur œuvre. Aussi, malgré 
l'importance primordiale qu’ils attribuaient à la pensée, n’ont-ils 
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reculé devant aucune des difficultés du métier. La encore, nous les 
trouvons d'accord avec les théories de Ruskin, avec son goût pour 


l'exactitude des détails qu'il exprime à chaque instant et à propos de 
tous les sujets : 


ÉTUDE DE GORGONE, POUR UN BOUCLIER, PAR M. BURNE-JONES. 


(Fac-similé d’un dessin de artiste.) 


« Chaque herbe, chaque fleur des champs, a sa beauté distincte et 
parfaite ; elleason habitat, son expression, son office particulier, et l’art 
le plus élevé est celui qui saisit ce caractère spécifique, qui le déve- 
loppeet qui Villustre, qui lui donne sa place appropriée dans l’ensemble 
du paysage, et par là rehausseet rend plus intense la grande impression 
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que le tableau est destiné à produire. Chaque classe de roche, chaque 
variété de sol, chaque espèce de nuage doit être étudiée et rendue 
avec une exactitude géologique et météorologique; cela n'importe 
pas seulement à la vérité du détail, cela est encore plus important 
pour obtenir ce caractère simple, sérieux et harmonieux qui distingue | 
effet d'ensemble des sites naturels. Toute formation géologique a 

ses traits essentiels qui n’appartiennent qu'à elle, ses lignes déter- 

minées de fracture qui donnent naissance à des formes constantes 

dans les terrains et les rochers, ses végétaux particuliers parmi 

lesquels se distinguent encore des différences plus particulières par 

suite des variétés d’élévation et de température. De ces circonstances 

modifiantes résulte la multiplicité infinie des ordres de paysages, 

dont chacun présente un accord parfait entre ses parties. » 

Il n’est pas besoin de réfléchir longtemps sur ces conditions 
imposées à la peinture pour voir à quel point, malgré une super- 
ficielle analogie, elles s’écartent des diverses théories réalistes. Pour 
les réalistes, la représentation exacte de la nature est un but en soi, 
les modèles ne sont ni beaux ni laids et n’ont d’autre sens que leur 
forme, l'artiste a atteint son but lorsqu'il a reproduit cette forme 
telle que la voit son œil. Pour Ruskin, la vérité n’est pas dans 
l'exactitude, n’est pas dans la reproduction des formes sensibles, 
mais dans le sens que l'artiste peut découvrir dans ces formes et 
mettre en relif par son art : « Surprendre dans l’herbe ou dans les - 
ronces ces mystères d'invention et de combinaison par lesquels la 
nature parle à l’esprit; retracer la fine cassure et la courbe descen- 
dante et l’ombre ondulée du sol, qui s’ébranle avec une légèreté et 
une finesse de doigté qui égale celle de la pluie; découvrir jusque dans 
les minuties en apparence les plus insignifiantes et les plus méprisables 
l'opération incessante de la puissance divine qui embellit et glorifie; pro- 
clamer enfin toutes choses pour les enseigner à ceux qui ne regardent pas el 
ne pensent pas : voilà ce qui est vraiment le privilège et la vocation spéciale 
de l'esprit supérieur ; voila, par conséquent, le devoir particulier qui lui 
est assigné par la Providence. » 

Holman Hunt ne s'exprime guère autrement. Il proteste haute- 
ment contre la qualification de réaliste. L’art, selon lui, cesserait 
d’avoir le moindre intérét s’il n’était qu’une représentation plus ou 
moins soignée d’un fait dans la nature. Compris ainsi, il rabaisserait 
l'artiste au niveau d’un simple imitateur, et l’imitation trouble la 
vision que l’homme peut avoir des choses, « à peu près comme quand 
la maladie vous met un nuage épais devant les yeux ». Aussi les 
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ÉTUDE DE DRAPERIE, PAR M. BURNE-JONES. 


(Fac-similé d’un dessin de l’artiste.) 
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œuvres de pure imitation, au lieu de faire sentir au spectateur « com- 
bien le monde est plus beau qu'il ne se le figurait », finissent-elles 
par le lui représenter comme un vrai cauchemar. Mérimée, un des 
premiers critiques français qui se soient occupés des Préraphaélites, 
a fort bien caractérisé leurs rapports avec le réalisme : « L’imitation 
exacte de la nature, dit-il, tel est le mot d’ordre des novateurs. Si 
vous faites un portrait, ce n’est point assez, vous diront-ils, de bien 
copier la figure et l'expression de votre modèle; vous devez encore 
copier tout aussi fidèlement ses bottes, et si elles sont ressemelées, 
vous aurez soin de marquer ce travail du cordonnier. Sous ce rap- 
port, la nouvelle école anglaise et celle de nos réalistes ne 
s'entendraient que sur un point : c'est à nier presque tous leurs 
devanciers. Les réalistes sont venus protester contre les habitudes 
académiques, contre les poses de théâtre, les sujets tirés de la 
mythologie, l’imitation de la statuaire antique. Ils ont voulu prendre 
la nature sur le fait et l’ont trouvée chez les commissionnaires au 
coin de leur rue. En Angleterre il n’y avait ni académie ni mythologie 
à combattre. Jamais on n’y avait connu la peinture qu’on nomme 
classique. La seule convention qui fût à renverser, c'était un coloris 
d'atelier, une méthode de barbouillage. I] faut remarquer encore que 
c'est à Vinstigation des littérateurs que les Préraphaélites ont levé leur 
élendard, tandis que nos réalistes sont des artistes qui se révoltent contre 
les jugements des gens de lettres. » 

La phrase que j'ai soulignée marque la tendance la plus générale 
et la plus frappante des Préraphaélites; mais il ne suffit pas de dire 
que c’est à l’instigation des littérateurs qu'ils ont levé leur étendard : 
ils étaient littérateurs eux-mêmes, et leur peinture est de la littéra- 
ture. Cela est vrai pour tous, même pour Millais, le plus « peintre » de 
l'École. Dès leurs débuts, nous les voyons chercher leurs sujets dans 
la poésie et s’imprégner de poésie, chacun choisissant d’instinct les 
poètes qui lui conviennent le mieux. C’est une commune admiration 
pour Keats qui met pour la première fois en rapport Huntet Rossetti. 
Holman Hunt s'inspire spécialement de la Bible et des poètes anglais, 
“Rossetti de Dante et des trécentistes, Burne-Jones des poèmes che- 
valeresques. Aussi, arrive-t-il parfois que certains de leurs motifs 
sont de qualité exclusivement littéraire : ainsi, les Sept jours de la 
Création, de Burne-Jones : un ange symbolique, sept fois le même, 
changeant à peine d’attitude d’une toile à l’autre et portant toujours 
un globe dans lequel on voit successivement apparaitre, en formes 
vagues, les divers résultats des paroles de Dieu. Toute la grâce du 
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sujet est dans la conception même, d’une si charmante affectation de 
naïveté. Ainsi une autre composition bien connue, du même artiste, 
Merlin et Viviane, inintelligible pour quiconque ne connaît pas la 
légende du cercle magique où le barde et la fée avaient à jamais 
enfermé leur amour. Ainsi plusieurs tableaux de Holman Hunt, qui 
sont presque des illustrations : Claudio et Isabella, sur un passage de 
Mesure pour mesure‘, Isabelle et son pot de basilic ?, sur un conte célèbre 
de Boccace *, etc... 

Ainsi la plupart des toiles de Rossetti, dont les figures ont tou- 
jours un sens profond, et qu'il a presque toujours expliquées et 
commentées dans des sonnets ou des poèmes. Avec tous les trois, 
avec aussi les artistes moins importants ou moins significatifs qui les 
entourent, nous sommes aussi loin que possible de l’art pur, tel que 
le conçoivent les réalistes modernes, qui ne pensent qu'à représenter 
des objets; tel que le concevaient les artistes de la Renaissance qui 
ne pensaient qu’à reproduire de beaux corps; et, à ce point de vue, 
ils se rattachent directement aux primitifs, bien plus que par 
certaines imitations plus ou moins réussies de procédés techniques, 
comme l’acuité de couleur et la netteté du dessin. Du reste, par la 
qualité de leur peinture comme par la nature de leurs goûts litté- 
raires, ils différent profondément les uns des autres; et si, comme 
nous l’avons vu, leurs tendances générales sont communes, les 
applications en sont tout individuelles. 

Rossetti, d’un bout à l’autre de son œuvre, demeure un pur poète. 
Du peintre, si par ce mot on entend l’artiste qu’intéressent avant 
tout les choses sensibles à la vue, il n’a guère que le goût des belles 
couleurs et des riches accessoires. Son dessin est souvent médiocre, 
avec des fautes évidentes : presque toutes ses femmes ont des mains 
trop grandes, et le défaut est d’autant plus frappant qu'il aime à les 
représenter jouant des instruments à cordes ; très souvent, les étoffes 
qui les drapent paraissent révéler d’étranges imperfections physiques, 
un bras trop court ou une épaule rentrée. Mais le coloriste, qui sait 
employer et harmonier de magnifiques nuances, qui sème autour de 
ses figures, comme dans la Ghirlandata, des fleurs éblouissantes, fait 
pardonner les négligences du dessinateur. D'ailleurs, on sent si bien 
que le but qu'il poursuit l’autorise à négliger les détails de la perfec- 


1. Claudio, Death is a fearful thing. 
2. Isabella, And shamed life a hateful, 
3. Le Basilic salernitain. 
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tion technique! Avec ses doigts trop longs et amaigris par la fièvre 
qui la mine, la Pia tourne doucement la bague passée à son annu- 
laire gauche, et ce simple mouvement raconte son angoisse et le lent 
drame de sa mort parmi les miasmes de la maremme avec autant de 
puissance d’évocation que les deux vers du Purgatoire par lesquels 
Dante a consacré son souvenir; et malgré une épaule peut-être 
défectueuse, la Proserpine, serrant entre ses doigts la grenade à 
laquelle elle a imprudemment goûté, dresse devant nos yeux une 
tragique image de mortelle inquiétude et de mélancolie sans espoir. 
En sorte que l’art du peintre demeure intact, en dehors de la 
technique, dans cette intensité suprême d'expression qu’il parvient à 
donner à ses figures, sans le secours de grands gestes ni de mouve- 
ments violents. C'est 1a, me semble-t-il, qu'est la valeur artistique 
des toiles de Rossetti, dont la haute valeur poétique ne supporte 
aucun doute : il a compris que l’époque plastique de la peinture était 
passée ; que le corps humain, sa vigueur et sa beauté, ne jouissant 
plus de la même estime qu’autrefois, la simple représentation du 
corps ne pouvait être l’unique objet de l’art; qu’en une époque tout 
intellectuelle, la peinture elle-même devait obéir au courant général 
et poursuivre un autre idéal que celui de la forme pure, et que cet 
idéal ne pouvait être que l'expression. Bien d’autres, sans doute, l’ont 
compris avant lui, en France aussi bien qu'en Angleterre : mais ils 
ont commis l'erreur de chercher, comme Delacroix par exemple, 
l'expression dans le mouvement, qui est insaisissable et ne peut être 
peint. En retournant aux sources de la peinture, à l’époque où les 
Botticelli, les Beato Angelico, les Pollajuolo, les Ghirlandajo, indiffé- 
rents aussi a la beauté du corps, attentifs seulement a la pensée 
religieuse que les corps peuvent révéler, arrivaient à traduire leur 
sentiment tout entier en représentant des figures presque immobiles, 
il a vu que l’attitude la plus calme et le geste le plus lent sont 
parfaitement compatibles avec la plus grande intensité de la vie 
intérieure: et il a rendu à l’art des qualités expressives qu'il avait 
perdues depuis la Renaissance. 

Holman Hunt parait avoir poursuivi le même but, mais avec un 
bonheur moins complet. Il a trop sacrifié, d’une part à la complica- 
tion des sujets, d'autre part, à l’imitation de OTe pres qui 
ne peuvent pas être rajeunis; ses tableaux Font parfois des énigmes, 
auxquels la légende est indispensable, et qui ont © tort de SHE Nas 
à traduire, non des sentiments, mais des situations : ene son 
Rienzi, ses Deux gentilshommes de Vérone, etc. Très supérieur à 
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Rossetti comme dessinateur, il a travaillé avec un soin infini le 
détail de ses tableaux : ainsi, pour le fond de l'Ombre de la Mort, 
qui représente les collines de Nazareth et la plaine de Jezréel, ila 
étudié le paysage jour par jour aux mêmes heures, avec l'ambition 
d'arriver à la plus grande exactitude possible; il a passé plusieurs 
a nnéesà ce travail. Il a atteint son but, sans aucun doute. Mais cet 
effort même implique un effet fatigant sur le spectateur, et la trop 
grande netteté du dessin finit par nuire à l'illusion; d’autant plus 
que Holman Hunt emploie des couleurs trop crues, des verts aigus, 
des jaunes vifs, des bleus implacables, des rouges flamboyants, qui 
rappellent peut-être les tons préférés des Filippino Lippi et des 
Botticelli, mais qui sont véritablement pénibles à des yeux accou- 
tumés à des dégradations plus nuancées. 

Burne-Jones est certainement, comme peintre, le plus complet 
des trois : il est à la fois dessinateur et coloriste. Il a profité des 
expériences de ses aînés dans la voie nouvelle qu’ils ont ouverte, et, 
s’il a acquis une merveilleuse sûreté de main, s’il est aussi conscien- 
cieux que Hunt dans ses études, il a Vavantage de ne pas le laisser 
voir. De plus, il est arrivé à se créer une palette qui est bien à lui: à 
l'inverse de Hunt et de ses couleurs crues, de Rossetti et de ses cou- 
leurs chaudes, il n’emploie guère — sauf, bien entendu, dans ses 
aquarelles — que des tons très doux, qui se marient dans une exquise 
symphonie de gris infiniment délicate. Ses figures apparaissent 
comme dans un jour effacé par un ciel, non couvert, mais voilé, et 
quelquefois parmi des paysages, peut-être imaginaires, mais qui 
rappellent pourtant les dunes de la côte anglaise. Toutes traduisent 
d'ailleurs une unité de sentiment un peu monotone, mais combien 
séduisante! Burne-Jones ne nous fait pas parcourir, comme Rossetti 
avec la Damoiselle élue, la Vénus Verticordia, la Pia et la Proserpine, la 
gamme des sentiments extrêmes; il nous tient toujours dans une 
douceur un peu mièvre et très tendre, qu’exprime si bien son roi 
Cophétua : un beau jeune roi revêtu d’une armure noire et sa forte 
tête nue, à demi agenouillé aux pieds d’une mendiante qu'il a fait 
asseoir sur son trône, et qui regarde dans l'infini avec des yeux 
sereins sans désir trouble. 

Tels qu'ils sont, avec leurs différences et leurs inégalités, ces 
trois artistes se complètent merveilleusement : leur idéal n’est pas 
le même, mais il est également haut; Rossetti est plus génial, 
Holman Hunt et Burne-Jones sont plus savants, mais la conscience 
qu'ils ont de leur art est également noble, fière et désintéressée. Et 
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ÉTUDE POUR L’<AMOUR AVEUGLE», PAR M, BURNE-JONES. 
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(Fac-similé d’un dessin de l'artiste.) 
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leur œuvre demeure, à notre avis, la plus belle protestation que des 
artistes et des penseurs aient pu dresser contre le mercantilisme vul- 
gaire, la platitude satisfaite et les mesquines habiletés de la plus 
grande partie de l’art contemporain. Leur effort collectif était en telle 
opposition avec le mouvement général qu'on a commencé par les 
trouver ridicules; puis, comme toujours les hommes qui ont le cou- 

rage de concevoir la beauté, ils ont fini par rallier un certain 

nombre de suffrages, dont la distinction pouvait consoler du petit 
nombre; le grand public est venu à son tour, comme toujours égale- 

ment, apportant en ces matières plus de bonne volonté que de 
discernement, et l’on a vu naître les exagérations esthètes dont il 
serait injuste de rendre les Préraphaélites responsables; enfin, 
l'équilibre s’est établi, et l’on peut se rendre compte de la place 

qu’occupera dans l’histoire de l’art, le mouvement dont les trois 

peintres que nous avons étudiés sont les représentants les plus com- 
plets. À coup sûr, il n’est pas et ne sera jamais général, comme l’a 

été le romantisme, comme le redeviennent d'époque en époque les 

diverses formes du réalisme : il est pour cela beaucoup trop aristo- 

cratique, et il faut bien le reconnaitre aussi, beaucoup trop spécial. 

Tout le monde ne peut pas se faire une âme quattrocentiste; un petit 
nombre de personnes seules trouvent du plaisir à raisonner leurs 

senti ments; un plus petit nombre encore parviennent, si je puis 
m’exprimer ainsi, à dégager leurs passions et leurs idées de leurs 

attaches matérielles pour les emporter dans une région où l’intelli- 

gence les transiorme et les ennoblit. C’est à ces élus que s’adresse la 

peinture des Préraphaélites anglais, comme c’est à eux que s'adres- 

saient déjà la Vita Nuova, le Convito, les Trionfi, le Cortigiano, 

les Ragionamenti Amorosi, toute cette étrange et séduisante littérature 

qui a vécu plus de deux siècles de l'impulsion de Dante, et à laquelle 

Rossetti et ses émules sont retournés à travers les âges. 


ÉDOUARD ROD. 


UN 


DICTIONNAIRE DE L’AMEUBLEMENT 


ET DE LA DECORATION! 


L'ouvrage dont n ous voulonsannoncer l’apparition 
est assurément un des plus utiles et un des plus con- 
sidérables qui aient encore été entrepris par la librai- 
rie d'art. C’est avec un sentiment de légitime fierté 
pour notre production nationale que nous avons appris 
la mise au jour du grand travail de notre collaborateur 
M. Henry Havard. La tache colossale que notre ami 
avait assumée, depuis plus de huit ans déja, pouvait 
paraitre bien lourde pour d’autres épaules que les 
siennes. Ses éditeurs, dont le risque était gros, doivent 
être à heure actuelle complètement rassurés. Quant à 
ceux qui avaient été à même d'apprécier le zèle labo- 
rieux, l'expérience, l’activité de M. Havard, ils ne pou- 
vaient concevoir aucune inquiétude au sujet du sort 
final de cette publication. 

Le premier volume vient de paraître; ilcomprend 
plus de 512 pages à deux colonnes, de format in-4°, 
avec un minimum de 500 gravures dans le texte et 
64 planches hors texte, en couleurs. Le second volume 
est terminé à l’état manuscrit, et déjà en partie livré à l'impression; 
les autres sont en fiches et très avancés. Les illustrations sont toutes 


sur le chantier. 


1. Dictionnaire de l'Ameublement et de la Décoration, depuis le xin° siècle jusqu'à 
nos jours, par Henry Havard. Paris, Maison Quantin et Cie. L'ouvrage formera 
4 volumes in-4°, du prix de 55 francs chacun. L'ouvrage complet, en souscription : 
200 francs. 
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Quoi qu'il arrive, l’ensemble de la publication est donc assuré et 
se poursuivra sans interruption, à intervalles réguliers, de dix mois 
en dix mois; les souscripteurs n’ont à redouter aucun mécompte. 


L'auteur de la Hollande à vol d'oiseau, de la Faïence de Delft et de 
l'Art dans la maison n’est pas de ceux qui ont besoin d’être présentés 
au public, surtout aux lecteurs de la Gazette. IL occupe une situation 
éminente dans la critique d'art; ses ouvrages sont dans toutes les 
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AMPOULE DU XIV® SIÈCLE. 


(Musée de Caen.) 


mains. L’cuvre nouvelle à laquelle il va attacher son nom mérite 
l’attention de tous les hommes d'étude, de tous les amateurs et de tous 
les artistes. Elle est destinée à combler une lacune signalée depuis 
longtemps par ceux qui s'intéressent à l’histoire et à la technique des 
arts décoratifs; elle rendra même les plus grands services à l’ouvrier, 
au fabricant, à tous les producteurs qui touchent de près ou de loin 
aux industries d'art. Elle sera non seulement un vaste dictionnaire 
destiné à prendre place sur les rayons de toute bibliothèque sérieuse 
entre le Littré et le Viollet-le-Duc, mais aussi une grammaire 
historique et pratique de l’art ornemental appliqué à l'habitation 
moderne. 

Le mobilier, dans son expression la plus étendue, même si l’on n’y 
comprend pas le mobilier religieux, n’embrasse-t-il pas, en effet, la 
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plupart des manifestations de l’art t décoratif? Son étude ne conduit- 
elle pas logiquement à la connaissance des formes les plus usuelles de 
l’art appliqué aux besoins sociaux? Le mot de mobilier suffit, à lui 
seul, à exprimer la diversité des branches de l'art qu'il embrasse. Son 
histoire, pendant les siècles où il a reçu tous ses développements et 
ses décisives transformations résultant de l’adoucissement des mœurs, 
du souci du confort, est l’histoire même de la société civilisée. 
Comme le fait remarquer très justement M. Havard dans la préface 
de son ouvrage, on se plaignait de toutes parts de l'absence d’un 
livre qui, sur un plan didactique, mit à la portée du plus grand 
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PETITE CASSETTE EN IVOIRE SCULPTÉ. 


(Fin du xty® siècle.) 


nombre les moyens de se renseigner sur les usages successifs, sur les 
formes, sur la décoration, sur les dénominations précises des objets 
qui servent a meubler l’habitation. Le costume, mieux partagé, avait 
fourni la matière de travaux importants, et, pour la France, notam- 
ment, les ouvrages de MM. Quicherat et Demay ne laissaient rien à 
désirer. Pour le mobilier, au contraire, on peut dire que tout ou 
presque tout était à faire. Les études sur des points définis, les 
monographies spéciales, les recherches d’érudition pure consacrées 
exclusivement à une époque, à un règne ou même à un objet, étaient 
assurément nombreuses et pouvaient fournir de précieux éléments 
d’information; mais, ni le remarquable Dictionnaire du mobilier de 
Viollet-le-Duc, limité au moyen age et d’ailleurs très incomplet, ni 
l'excellent Glossaire archéologique de M. Victor Gay, dont la publica- 
tion est malheureusement trop lente, ni le livre si neuf et si piquant 
de M. Edmond Bonnaffé sur certains meubles français du xvi° siècle, 
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ne pouvaient suffire aux exigences chaque jour croissantes des 
travailleurs. Comme beaucoup de bons esprits, M. Havard avait été 
frappé « de la difficulté de se renseigner exactement sur la nature et 
les fonctions de notre mobilier ancien ». Il avait maintes fois constaté 
non seulement « l'ignorance profonde où l’on est de tout ce qui 
regarde l’ameublement de nos ancêtres, mais encore les hérésies sans 
nombre qui se sont acclimatées dans le langage contemporain et dans 
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BERCEAU DE PARADE EN BOIS PEINT, AVEC SA BERSOUÈRE. 


(xv siècle.) 


la littérature ». La lacune était évidente. Il fallait, pour la combler, 
un homme de robuste énergie, un esprit critique de large envergure, 
un érudit abondamment pourvu de patience, de méthode et d’abné- 
gation. Notre ami s’est voué à cette tâche héroïque; il aura consacré 
dix années de sa vie à son achèvement. 

Le programme ainsi posé, la forme du dictionnaire, offrant, dans 
l’ordre alphabétique, une suite de monographies détachées, était celle 
qui s’imposait par la nature même des services que le plus grand 
nombre était en droit d'exiger d’un tel instrument de recherches. 
Seule, en effet, elle permet au lecteur de trouver tout de suite et 
sans hésitation, l’article qui l’intéresse. 
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Dans le principe, l’auteur et l'éditeur avaient pensé pouvoir res- 
treindre leur travail à une période de quatre cents ans, commençant 
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(xve siècle.) 


à l'aurore du xv° siécle et finissant à la 
Révolution française. Mais il n’ont pas 
tardé à reconnaitre : que la force des 
choses les entrainait à remonter, d’une 
part, cent ans plus haut et, d’autre part, 
à s’avancer jusqu’au milieu du xix° siècle. 

Sur ce point, nous ne pouvons mieux 
faire que de laisser la parole à l’auteur 
lui-même. Ce sera la meilleure manière 
de montrer la portée de ses efforts et d’en 
faire apprécier l'opportunité. 

« Une des raisons qui nous avaient 
engagé, dit M. Havard, à ne pas remonter 
au delà de l’an 1400, c’est qu'un de nos 
écrivains les plus compétents, M. Viol- 
let-le-Duc, a, 
dans un Dic- 
tionnaire jus- 
tement ap- 
précié, traité 
du mobilier 
pendant le 
moyen âge. 
Malheureu- 
sement, ~<a 
l’époque où 
M. Viollet- 


le-Duc publiait son beau livre, une foule 
de sources, qui nous ont été révélées 
depuis, faisaient encore défaut. En outre, 
personne n’ignore que l’éminent archi- 
tecte s'était bien moins proposé d’accom- 
plir un travail de critique, — nous pour- 
rions presque dire d’exégése, — que de 
procéder a une reconstitution. Sa féconde 
imagination, admirablement servie par 
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BAS-RELIEF DE BOIS SCULPTK, 


(Travail du xvi° siècle.) 


un crayon merveilleusement habile, s’était appliquée surtout à nous 
faire voir ’ameublement du moyen âge, sinon tel qu'il était, du moins 
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tel qu’il devait être. Il avait, en outre, concentré son attention sur 
un petit nombre de points. Son ouvrage ne comprend guère plus de 
trois cents articles relatifs au mobilier, le nôtre en embrasse plus 
de six mille. Nous avons donc cru qu'il était de notre devoir, tout 
en admirant beaucoup M. Viollet-le-Duc, de le compléter parfois et 
de le rectifier quand il était besoin. 

« Une autre raison, qui nous a également obligé à remonter jus- 
qu’à l’an 1300, c’est qu'au xrv° siècle le mobilier français commence 
à revêtir des formes précises et, disons-le, nationales. Jusque-là, son 
caractère était demeuré quelque peu incertain. Sa fabrication sans 
règles bien fixes, ses façons rudimentaires n'avaient rien de définitif 
ni de bien particulier. La fin du xm siècle voit éclore, au contraire, 
un art mobilier nouveau, qui ne cherche plus seulement à être somp- 
tueux et brillant, mais qui se préoccupe aussi d’être pratique. Remar- 
quons enfin que le xtv° siècle, quoique bien troublé, est toutefois 
singulièrement plus calme que le siècle suivant. Comme conséquence, 
il est infiniment plus riche en beaux ameublements, en tentures de 
prix, en orfévreries admirables. La seconde partie de la guerre de 
Cent ans, ne laissera, en effet, presque rien subsister de ce luxe 
merveilleux. Fallait-il, pour que notre lecteur en connût les splen- 
deurs, le renvoyer à un autre ouvrage? 

« De même pour notre xix° siècle. Chaque période de vingt-cinq 
années voit naître et disparaître un certain nombre de meubles nou- 
veaux, que la génération précédente ignorait, que la génération sui- 
vante ne connaitra plus et sur lesquels l’absence de documents ne 
manquera pas, dans la suite, d’embarrasser considérablement les 
curieux et les archéologues. Faut-il en citer quelques preuves ? Au 
troisième acte de la Mère coupable de Beaumarchais, nous avons tous 
entendu la comtesse demander un brasier pour brûler les lettres de 
Chérubin et Suzanne lui répondre : «Si c’est pour brûler des papiers, 
la lampe de nuit allumée est encore là dans l’athénienne. » Qui de nous 
sait au juste, aujourd’hui, en quoi consiste une athénienne ? Bien peu 
de personnes seraient en état de dire quelest ce meuble dont Littré, 
lui-même, a oublié de relever le nom ? Mieux que cela ! Au second acte 
du Fils de Famille, Armand, le héros de la pièce, s’assied dans une 
bohémienne et s’y trouve fort bien. Qu'est-ce qu’une bohémienne ? On 
le sait si peu qu’à la récente reprise de la pièce à l’Odéon, on était 
dans un grand embarras. Aucun tapissier ne put fournir d’expli- 
cation, les fils des deux auteurs avouaient leur égale ignorance, et 
M. Lafontaine lui-même avait perdu tout souvenir du siège en ques- 
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tion. Ne pouvant faire figurer sur la scène le meuble exact, fallait-il 
couper la phrase ou changer le nom ? Pour d’autres problèmes plus 
anciens, l'embarras est au moins aussi grand, et chacun se souvient 
quelle terrible querelle suscita, lors des premières représentations 
de Théodora, l'usage de la fourchette. Des obscurités analogues se 
reproduiraient forcément dans cinquante ans, si l’on ne prenait soin 


CATHERINE DE MÉDICIS, ÉMAIL DE LÉONARD LIMOUSIN. 


(Musée du Louvre.) 


aujourd'hui de fixer, par une ligne, par un mot, la forme et la desti- 
nation d’objets, que la destinée condamne fatalement à une existence 
éphémère. On peut citer plus de vingt couleurs d’un usage courant 
au xvir° siècle, dont les noms sont aujourd’hui pour nous sans aucune 
signification. Il en sera vraisemblablement de même dans cent ans 
pour mille objets d’un usage aujourd’hui général. » 

On devine à quelle variété de matériaux un travail conçu sur un 
plan aussi vaste devait faire appel. Notre vieille Littérature offrait 
une mine inexplorée. Que de trouvailles à faire, au point de vue des 
anciens usages de la technologie, dans les Chansons de geste et les 
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Romans de chevalerie, dans les historiens et les chroniqueurs du 
xv° siècle, dans les petits poètes! Tous ont été mis à contribution : 
Christine de Pisan, Villon, Eustache Deschamps, Froissart, Mons- 
trelet, Comines, et surtout les écrivains plus intimes, comme Antoine 
de la Sale, Guillebert de Metz, le descripteur de Paris, l’auteur 
anonyme du Ménagier, celui des Cent Nouvelles, et le maître d'école 
de Bruges, auteur du Livre des Mestiers. Au siècle suivant ce sont les 
Mémoires de Montluc, ceux de Marguerite de Valois et ses lettres, la 
Correspondance de Henri IV, le Journal de l’Estoile, Rabelais, 
Brantôme et Jean Louveau, le traducteur des Nuits de Straparole. 


PETIT CABINET PORTATIF EN EBENE INCRUSTE, 


(Travail du xvie siécle.) 


Au xvu® siècle, la moisson est encore plus riche; les Historiettes de 
Tallemant des Réaux, la Muse historique de Loret, la Gazette de France, 
le Mercure galant, les pamphlets de Bussy-Rabutin, les lettres de 
Mm de Sévigné, les Mémoires de Saint-Simon, les écrits de Scarron 
et de Furetière, les collections de documents parisiens réunis par 
Félibien, Dubreuil et Sauval, et enfin le « répertoire oublié de cette 
grande école de mœurs qui a nom le Théâtre », fournissent une foule 
de détails inconnus, mal compris ou demeurés obscurs, sur les usages 
intimes, sur le mobilier et sur le décor de l'habitation. Les documents 
apportés par les auteurs du xvur® siècle ne sont pas moins précieux ; 
le Journal de Barbier, les Mémoires secrets de Bachaumont, les 
descriptions de Paris de Brice, de Piganiol, de Dargenville, de 
Mercier, et surtout les ouvrages didactiques spéciaux, comme le 
Dictionnaire du Commerce de Savary des Bruslons, source inépuisable 
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d'informations, l'Encyclopédie, le Dictionnaire de Trévoux, le Livre- 
Journal de Lazare Duvaux, l'Art du tapissier de Bimont, l'Art du 
menuisier de Roubo, les catalogues de ventes, ont été dépouillés par 
M. Havard avec une patience inexorable. Ce dépouillement méthodique 
n’a pas seulement appris à l’auteur la nature et l’usage de certains 
meubles, peu connus, elle lui a fait aussi découvrir, dans les mœurs et 
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(Travail de la fin du xvue siècle.) 


les traditions des diverses classes de la société, la cause des transfor- 
mations logiques subies par notre mobilier et qu’on aurait pu croire 
purement accidentelles. 

« C’est ainsi que nous voyons, dit M. Havard, des innovations 
dans la toilette régir, par contre-coup, les formes essentielles de 
certains meubles, et l’adoption des vertugadins faire disparaître les 
bras de la chaise, alors que le développement de la perruque força 
brusquement le fauteuil à raccourcir son dossier. De mème, il est 
permis de constater que nous sommes redevables, à l'ampleur 
excessive des cols raides et des fraises godronnées, de l’usage jour- 
nalier des fourchettes. D’autres fois, c’est l’origine ou la tenue d’un 
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personnage qui nous vaut une innovation. N’est-il pas curieux de 
constater que la malpropreté du chancelier Séguier fut le point de 
départ de l’usage des couteaux arrondis, et que le cardinal de Mazarin 
importa d'Italie l'usage des assiettes creuses ? » 

A toutes ces sources utilisées par l’auteur il convient d'ajouter 
encore, et ce ne sont pas les moins importantes, les dossiers de nos 
archives provinciales, les anciens Comptes et les Inventaires royaux 
ou princiers, surtout ceux du xiv° siècle, époque si féconde pour 
la production du mobilier artistique et encore si peu connue, et ceux 
du xvi’. A ne citer que les principaux, ce sont : l’Inventaire du duc 
Louis I‘ d'Anjou (1368), le testament de Jeanne d’Evreux (1372), 
l’'admirable Inventaire de Charles V (1380) et celui non moins 
important du duc de Berry (1416), ceux de Charlotte de Savoie et 
d'Anne de Bretagne, ceux de Charlotte d’Albret et de Catherine de 
Médicis, les deux inventaires de Mazarin, les Comptes de l’argenterie 
des rois de France, qui commencent en 1316, et les Comptes des bâtiments 
royaux qui renferment tant de renseignements d’un prix inestimable. 

Grâce à ces multiples investigations le Dictionnaire de l’ Ameublement 
pourra nous renseigner sur l’étymologie des mots, sur le lieu de 
naissance d’un grand nombre de meubles, « en signaler la première 
apparition dans certaines localités, les suivre pas à pas dans leur 
course à travers la France, et, de cette façon, constater l’influence 
dominante de certaines provinces sur nos modes et sur nos usages ». 

Nous ajouterons, — et il nous semble que c’est un des meilleurs 
éloges que l’on puisse faire du travail de M. Havard, — que partout 
les sources sont mentionnées avec scrupule et que les renvois aux 
documents originaux sont faits avec la plus sévère exactitude. Mais 
ici, pour le plus grand agrément du lecteur, l’érudition ne revêt 
point une forme rébarbative; elle se mêle, si je puis dire, au discours 
et fait corps avec la rédaction des articles. Qu'on prenne au hasard 
un de ces articles, qu'on prenne même un des termes les plus courants, 
comme le mot Chandelier ou comme le mot Table, on verra sur un 
exemple a quel point sont rigoureux les procédés et les méthodes de 
l’auteur. 

D'abord une définition grammaticale de l’objet et l'indication des 
usages auxquels il répond ; puis, la nomenclature des matières diverses 
auxquelles on a eu recours pour sa fabrication ou son décor, et des 
formes que les artistes ont été amenés à lui donner; le dépouillement 
des comptes et des inventaires, dont beaucoup fournissent des 
descriptions précises qui permettent de suivre les transformations 
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de l’objet, l'extension de son rôle et de ses usages ; enfin l’examen de 
ses conditions esthétiques, les principes de sa décoration, son histoire 
artistique, en un mot : telles sont les grandes lignes, dont les ramifi- 
cations embrassent mille détails accessoires. L'article Chandelier ne 
comprend pas moins de vingt et une colonnes accompagnées de 
vingt-neuf reproductions d'époque et de caractère différents. 
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FEMME DE CHAMBRE BASSINANT UN LIT. 


(D'après une gravure de Freudenberg.) 


Car les reproductions gravées, de toute nature et de tout format, 
jouent un rôle capital dans le Dictionnaire de l’'Ameublement. Elles 
l’animent d’un commentaire direct, toujours significatif. 

La détermination des objets à reproduire, le mode d'interprétation 
des documents, le choix des dessinateurs ont été laissés à la discrétion 
de l’auteur; celui-ci a donc pu donner à son œuvre la forme qu’il a 
voulue. Le mérite de la réussite lui revient tout entier. 

Pour les illustrations, M. Havard a suivi la même marche, pris 
les mêmes précautions que pour le texte. Il est remonté aux sources. 
«choisissant, dans le nombre, les documents qui pouvaient offrir aux 
lecteurs un renseignement précis, donnant la préférence aux objets 
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ayant un caractère historique ou qui se recommandaient par la beauté 
de la forme et de l'exécution », évitant, autant que possible d’avoir 
recours a ce qu’on est convenu d'appeler des « restitutions ». consi- 
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COFFRE DE MARIAGE EN MARQUETERIE DE BOULLE. 


(xvue siècle.) 


dérant enfin que son devoir était « d'éviter l’arbitraire et de rester 
dans le domaine étroit de l'exactitude et de la vérité ». Ceci explique 
qu’il ait préféré, dans bien des cas, les documents graphiques à des 
spécimens d'ameublement d’une origine parfois suspecte. Une minia- 
ture, un vieux tableau, une estampe ancienne pouvaient offrir un 
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renseignement moins douteux que certains meubles frelatés et res- 
taurés à outrance, « Les miniatures, en outre, remarque M. Havard, 
ont le même privilège que les livres, celui de nous montrer les 
meubles mélés à l’action de la vie et de nous révéler, avec la place 
qu'ils occupaient, l'usage exact auquel on les faisait servir. » 

Toutes les illustrations ont un véritable intérêt d'art, de curiosité © 
ou d'enseignement. Elles sont toujours en rapport intime avec le 


BOUCLIER EN FER REPOUSSÉ ET DAMASQUINÉ. 
(Travail de M. Morel-Ladeuil.) 


texte, qu’elles éclairent souvent d’une lumière indispensable; elles 
participent de l’immense variété des sujets que l’auteur a traités, et 
en feuilletant l'ouvrage on ne sait en vérité ce qu’il faut le plus 
admirer, de l'énorme labeur dépensé dans la rédaction des articles 
ou de la sagacité ingénieuse déployée dans le choix des illustrations. 
L'ensemble de ces 256 planches hors texte et de ces 2,500 gravures 
dans le texte formera un véritable musée des arts décoratifs. 

Les spécimens que nous mettons sous les yeux de nos lecteurs 
montrent avec quel soin la partie matérielle de l'ouvrage a été 
conduite. Tout au plus pourrions-nous exprimer le regret que 
l'abondance extrème des illustrations et la diversité des procédés 
employés ait, à certains égards, porté atteinte à l’austérité qui est 
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habituellement l'apanage des ouvrages de ce genre. Mais aurait-on 
bonne grâce à se plaindre de l’excès même des richesses? | 

Les artisies de talent qui ont coopéré à cette vaste entreprise 
ont compris qu’ils attachaient leur nom à une œuvre destinée à 
perpétuer le souvenir de leurs efforts; M. Jacques Leman, qui a 
composé le dessin de la couverture, MM. Edouard Garnier, Goutz- 
willer, Saint-Elme Gautier, Paul Laurent, Gérard, Toussaint, Kreutz- 
berger, Libonis, Faucher-Gudin, Delafontaine, Mongonnot, etc., 
ont mis tous leurs soins à traduire les intentions de l’auteur. Sous 
la direction d’un chef aussi expérimenté ils avaient bataille gagnée. 
Le Dictionnaire de l'Ameublement entre dans le monde, le vent en 
poupe. Nous lui souhaitons bien sincèrement le succès dont il est 
digne et qui, on n’en peut douter, ne lui fera pas défaut. 


LOUIS GONSE. 
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g rapide déclin de l'École flamande après Rubens est 
un fait historique établi à suffisance. Environné de 
collaborateurs admirables, l’illustre maître avait à ce 
point tiré parti des aptitudes de chacun d’eux, qu’en 
vérité l’École entière se résout en sa personnalité. 

Nous ne disons point qu'un Jordaens, par l’am- 

pleur du pinceau, la vigueur du coloris et la forme 
des conceptions, ne ptt suffire à mainte entreprise 
rubénienne. La maison du Bois à la Haye nous en 
fournit la preuve, tout en montrant aussi la distance 
qui sépare les deux artistes. Au surplus, les années qui s’écoulent de la mort de 

Rubens à celle de Jordaens se caractérisent à merveille par le fait que Léopold 
d'Autriche, dont la piété a marqué dans l’histoire, donna plus de relief à son gou- 
vernement par la protection accordée à Teniers que par les vastes toiles dont il 
fut à même d'enrichir les édifices du culte pendant son passage aux Pays-Bas. 

Mais Jordaens et Teniers vécurent vieux et bien des artistes eurent le temps de 
se produire et de disparaître depuis Rubens jusqu'à l’époque de leur mort. Il n’en 
est pas de même en ce qui concerne Van Dyck. Tout porte à croire, au contraire, 
que la disparition prématurée de ce grand artiste influa, dans une mesure consi- 
dérable, sur les destinées de l'École que le génie de son chef avait portée à une 
hauteur presque égale à celle de l'Italie un siècle auparavant. Il ne s’agit plus, en 
effet, d’un espace de trente-huit années; en dix-huit mois : du 30 mai 1640 au 
9 décembre 1641, le maitre et l'élève ont disparu de la scène du monde. Ce très 
court intervalle avait été pour Van Dyek d’une importance extrême et l’on va voir 
que si sa mort soudaine fut pour l’art en général une perte irréparable, elle vint 
frapper l'École d'Anvers au moment même où se préparait pour elle une ère nou- 
velle de splendeur. 

Pour avoir trouvé en Angleterre les honneurs et la fortune, Van Dyck ne paraît 
s'être résigné à aucune époque de sa vie au rôle de peintre de cour. Nous savons 
qu'il ne fut pas insensible à l'attrait de la beauté anglaise, non plus qu'aux avan- 
tages d'une position privilégiée. Pourtant on le voit, à des intervalles presque 
réguliers, venir se retremper dans le milieu natal et; au lendemain des œuvres 


emmener 
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trop souvent hâtives et superficielles qu'il laissait à Londres, faire éclore sous l'œil 
de ses confrères flamands des pages où chaque trait du pinceau est comme une 
affirmation de nationalité. Aussi, s’il devenait jamais possible de mettre en présence 
dune exposilion comme celle qui eut lieu à Londres au début de la présente année, 
et où se trouvaient réunies environ cent peintures de Van Dyck, un autre 
ensemble formé de pages créées seulement en Belgique, et choisies entre celles des 
galeries de Dresde et de Munich, du Louvre et du Belvédère, l’on verrait que toutes 
les élégances du courtisan ne sont qu'un vêtement d'emprunt. L’artiste comprend 
à merveille que, devant l’histoire, son renom devra se fonder d’abord sur un ordre 
de créations où l’amour de la nature dont il se sent possédé se fera jour avec une 
énergie plus male que dans les œuvres écloses sous l'influence énervante des gracieux 
modèles que lui procure la cour de Saint-James. 

Passant sur les plus anciens séjours de Van Dyck à Londres, séjours de peu de 
durée et sur lesquels les renseignements font presque totalement défaut, nous 
savons quelie faveur l’accueillit à son voyage décisif de 1632. Au surplus, il arrivait 
dans la capitale anglaise précédé d’une vaste réputation, porteur de tout un 
ensemble deffigies princières destinées spécialement au roi et à la reine {. Depuis 
bien des mois Gerbier était chargé de préparer sa venue et le jeune artiste qui 
tenait grandement à ne se présenter à Londres que sous les auspices de l’Infante 
et de la Reine mère, dont il venait d'achever le portrait à Bruxelles, entra dans une 
colère violente en apprenant que Gerbier s'était abstenu de lui faire part des désirs 
du roi, son maitre 2. 

Dès le mois de mars 1629, Charles It" avait, par lintermédiaire d’un de ses 
gentilshommes, Endymion Porter, fait à Van Dyck la commande d’un tableau. La 
peinture fut expédiée d'Anvers au mois de décembre. Rubens qui se trouvait alors 
a Londres, comme le fait observer M. Vanden Branden, aura sans nul doute fait 
ressortir auprès du roi la valeur de l’œuvre de son ancien élève °. 

C’est, du reste, une page remarquable. Le sujet, Renaud ef Armide, a été traité 
diverses fois par le maitre. L’une de ces versions se trouve au Louvre, et nous 
avions cru jadis pouvoir l’identifier avec la peinture commandée par Charles Ier. Il 
sera plus logique, pensons-nous, d'envisager le tableau plus considérable, appar- 
tenant au duc de Newcastle, comme représentant la toile arrivée en Angleterre 
dès l’année 1629. La belle estampe de P. de Ballin nous dispense de décrire ici la 
composition; celle du Louvre fut interprétée par le burin de Pierre de Jode avec 
un égal succès. 

L’exécution particulièrement soigneuse de la peinture semble indiquer la haute 
importance qu'y dut attacher son auteur. Jamais, à notre connaissance, Van Dyck 
ne se montra plus précis dans son dessin. Comme coloriste il persistait dans son 
admiration pour les Vénitiens et s’il est juste de qualifier l'œuvre d'irréprochable, 
à coup str c’est la moins flamande de toutes celles que nous ait léguées son 
pinceau. = 

Il n’est pas sans intérêt, au moment où nous nous occupons Mes RO 
relations de Van Dyck avec Charles I‘, de dire un mot du portrait de Nicolas 


4. Voy. la liste de ces œuvres dans W.-H. Carpenter, Pictorial notices, p. 71. 


2, Idem, p. 64. 3 
3. Geschiedenis der Antwerpsche Schilderschool, p. 722. 
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Lanière, œuvre que Walpole déclare avoir été le point de départ de ces relations. 

Lanière assurait n'avoir été admis à considérer son image qu'après avoir donné 
à Vartiste sept jours entiers de pose. On a invoqué ce fait pour montrer Van Dyck, 
au début de son séjour en Anglelerre, apportant à ses travaux un soin qui 
contraste singulièrement avec le caractère, parfois très superficiel, de ses œuvres 
ultérieures, Il y a toutefois, à cet égard, une remarque à faire. 

Le catalogue des œuvres de la collection royale, où figurait le portrait de 
Lanière, le mentionne en ces termes : « N° 34. Nicolas Lanière, maître de chapelle 
de Sa Majesté, peint par messire Antoine Van Dyck outre-mer *. » 

Pareille indication n’a de sens que si l’on sait que Lanière remplit pour le roi 
une mission en Italie et qu’il séjourna notamment à Gênes, précisément à l'époque 
de la présence de Van Dyck dans cette ville. Il faut dès lors ranger le portrait du 
musicien dans la série d'œuvres à laquelle appartiennent les portraits des frères 
De Wael, conservés au Capitole, et celui de Georges Petel. l’auteur de la plupart des 
ivoires exécutés sous la direction de Rubens, et actuellement à la Pinacothèque 
de Munich. 

Parmi les preuves d’extraordinaire faveur données à Van Dyck par la cour 
d'Angleterre, il en est une d’un caractère assez spécial et que nous ne nous souvenons 
pas d’avoir vue rapporter par les biographes du maitre. Elle ressort d’une lettre 
adressée à l’abbé de Parc, par la reine Henriette-Marie ?. 


A monsieur l'abbé de Parsen (sic) a Anvers, et vicaire de l’ordre de Prémontré 
au pais de Brabant et de Frise. 


« Monsicur l’abbé de l’église de Parsen. 


« Le bon rapport qu’on nous a faict de Théodore Waltman de Vandyck, cha- 
noine de l'église de Saint-Michel à Anvers, et les bons et agréables services que 
nous recevons touts les jours du chevalier Antoine Vandyck, son frère, nous ont 
faict naistre le désir d’avoir auprès de nous le dict Théodore, pour nous servir de 
luy en qualité de chappelain. Or, ne pouvant espérer obtenir cela sans la licence 
de ses supérieurs, nous avons trouvé bon de nous adresser à vous, qui pour estre 
vicaire du général de son ordre aux pais de Brabant et de Frise, avez beaucoup 
de pouvoir et autorité sur luy : vous priants comme nous faisons très instamment 
de luy vouloir donner permission de passer par deca pour exercer auprès de nous 
ladicte fonction. Le crédit que par ce moyen il pourra acquérir tant à soymesme 
comme à tout son ordre, le contentement qu’il pourra recevoir jouissant de la 
conversation de son frère, la sécurité en laquelle il sera pour le faict de sa con- 
science, ayant à vivre soubs nostre protection, nous font espérer que vous ne 
hous esconduirez pas en ceste requeste, ains l’accorderes aussy librement, comme 
vous pouvez croire fermement que nous ne manquerons pas de nous en souvenir, 
quand l'occasion se présentera pour nous en revancher. Cependant nous prions 
Dieu qu'il vous ayt en sa sainte garde. 


« Donné à notre cour de Londres, ce vingt et sixième d’aoust 1633. 


« HENRIETTE-MaARIE R. » 
. 1. Carpenter, p. 93. 
2. Voy. la Revue Vlaemsche School (1872, p. 133), publiée à Anvers par M. D. Van 
Spilbeeck. Nous saisissons cette occasion pour rendre hommage à la mémoire du très 


intelligent directeur d’une publication où ont paru nombre de travaux des plus distingués 
sur l’histoire de Part flamand. 
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La permission fut accordée, et le chanoine alla rejoindre son frère à Londres. 
Le 9 mars tous deux étaient à Anvers, car une lettre de l’abbé de Parc annonce le 
retour de Waltman, et M. Vanden Branden nous montre Antoine faisant à Anvers 
un placement de fonds, le 28. Le même auteur nous apprend que le 44 avril Van 
Dyck envoyait de Bruxelles à sa sœur Suzanne une procuration à l'effet d’admi- 
nistrer les biens qu'il possédait en Belgique, ce qui paraît annoncer l'intention de 
n'y faire qu’un séjour momentané. 

La présence du peintre, dans son pays natal, se prolongea toutefois jusque vers 
la fin de 1635. Ce temps assez long s’écoula presque entièrement à Bruxelles, où 
le grand arliste occupait, derrière l'Hôtel de Ville, la maison portant pour enseigne 
le Paradis. De cette époque datent quelques-unes de ses œuvres les plus consi- 
dérables. 


Ferdinand d'Autriche venait d'arriver, et Van Dyck fut appelé, presque immé- 
diatement, à retracer les traits du nouveau gouverneur général. On le trouve 
représenté à mi-corps au Musée de Madrid; à cheval, vu de face, et avec le bâton 
de commandant dans la galerie de M. Kinayston Mainwaring !. Il y a ensuite 
l'A doration des Bergers de Notre-Dame, à Termonde, une des toiles religieuses les 
plus réputées du maitre. Puis, le grandiose portrait de famille de Jean de Nassau- 
Siegen qui orne maintenant le château de lord Cowper à Panshanger, le portrait 
équestre d’Albert d’Arenberg, au palais de Bruxelles, et une seconde effigie, en pied, 
du même seigneur, dans le costume espagnol de chambellan, avec la clef d’or, 
appartenant a lord Spencer. La peinture n’est pas de fort belle qualité, mais elle 
porte la belle signature : Antonius Van Dyck Eques p., qui équivaut à une date. 
Longtemps on a voulu, en dépit du collier de la Toison d’or, donner ce portrait 
pour celui de Rubens. Nous sommes certain de ne pas nous tromper dans 
sa détermination. La même signature, avec la date 1634, apparait sur un autre 
portrait en pied, celui de la belle duchesse d'Havré, Marie-Claire de Croy, en robe 
de soie rouge, lamée d’or, appartenant à M. Ayscough Fawkes. A cette même 
époque appartiennent encore Je superbe portrait de dame en satin noir, au Musée 
du Belvédère et peut-être aussi le portrait de la femme de Rubens au Musée de 
l’'Ermilage. 

Malheureusement, par une de ces ironies du sort, trop fréquentes dans l’histoire 
des arts, la plus imposante des créations que le maitre ett laissée comme souvenir 
de son passage par la capitale brabançonne, périt dans le bombardement de 1695. 
C'était un vaste ensemble où élaient réunis tous les membres de la municipalité 
bruxelloise, au nombre de vingt-trois. Combien il serait aujourd'hui intéressant de 
pouvoir rapprocher cette œuvre des tableaux similaires auxquels Frans Hals et 
tant d’autres Hollandais de la grande époque ont attaché leur nom! 

Les auteurs qui eurent l’occasion de voir la grande page de Van Dyck, et parti- 
culiérement Bullart, en furent très impressionnés. Voici comment s'exprimait, 
en 1682, l’auteur de l’Académie des Sciences et des Arts : 

« Je ne dois pas oublier de dire icy pour la gloire de cet excellent homme, — il 
s'agit de notre artiste — qu’estant l'an mille six cent soixante-quinze à Bruxelles, 
un amy me fit voir cette grande peinture qui est de sa main à l'Hostel de Ville, où 
il a représenté au naturel tous ceux qui estoient de son tems dans le magistrat, et 


4. Ce portrait figura à l'Exposition de Grosvenor Gallery, en janvier 1887, comme 
celui du duc d’Albe. , \ 
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me dit qu'on en avait offert autrefois vingt mille florins : pour moi je la jugeay 
sans prix, et ne crus pas qu'il y eust un particulier assez puissant pour payer ce 
monument public. L’assiette de vingt-trois figures, grandes comme le naturel, est 
si ingénieusement et si bien disposée, qu’il vous semble d’abord voir cet illustre 
Sénat discourir et délibérer des choses de la République. Je ne pus la considérer 
sans estre touché de quelque respect; d’autant que la grandeur de cet ouvrage, 
l'éclat qui brille dans les yeux de ces graves sénateurs et le teint frais et vif de 
leurs visages m'inspirèrent ce sentiment : aussi je serai tousiours obligé à cet 
amy officieux de la peine qu'il a prise de me procurer la veüe d’une chose si rare 
et si merveilleuse. » 

Avant la fin de 1635 Van Dyck avait repris à Londres le cours de ses travaux 
et de ses succès. Il est superflu de rappeler que de cette année même le peintre 
data les portraits des enfants de Charles I®", si justement rangés parmi les mer- 
veilles de la Galerie royale de Turin. Le Charles [* du Louvre suivit de près. 

Incontestablement, les années qui s'écoulent jusqu’à la mort du peintre marquent 
dans sa carrière comme particulièrement fécondes; elles ajoutent peu à son renom. 
Il est douteux, aussi, qu'elles furent heureuses. 

Sollicité de plus en plus comme portraitiste, Van Dyck ne parvenait à faire 
face aux commandes qu'avec l’aide de collaborateurs plus ou moins bien stylés. De 
Piles nous fait connaître cette distribution de la journée de travail où le modèle 
traverse à peine l'atelier du peintre. Battre monnaie n’est pas précisément un idéal 
artistique. Au surplus, les derniers comptes publiés par Carpenter ! nous montrent 
la couronne revenant singulièrement sur ses libéralités premières envers le peintre, 
tandis que, d'autre part, à l'heure même où voyaient le jour les admirables por- 
traits de la reine destinés à servir de modèles au buste du Bernin, des négociations 
étaient entamées sous main avec Jordaens pour la décoration des appartements 
d'Henriette-Marie ?. 

Ceci se passait un mois à peine avant la mort de Rubens. Van Dyck avait, 
comme l’on dit en langage moderne, fait une fin. Il avait rompu avec la belle 
Marguerite Lemon — rupture qui fit quelque tapage ? — et épousé la non moins 
belle Marie Ruthven. 


4. Piclorial notices, p. 66: 

2. Sainsbury. Original impublished papers illustrative of the Life of sir Peter-Paul Rubens, 
pp. 211-230. 

3. Van Dyck nous a laissé plusieurs portraits de Marguerite Lemon. Elle menaca, 
parait-il, de couper le poing du grand artiste, ce qui ne l’empêcha pas de suivre dans 
les Pays-Bas un nouvel amant et de se tuer sur son corps. Dès l’année 1646 W. Hollar 
fit paraitre un portrait gravé de Marguerite, d’après Voriginal de Van Dyck. Les vers 
suivants font allusion à la fin tragique de la belle Anglaise : 


Flore, Thisbé, Lucresse et Porcie et Cypris 

Ne peuvent en amour me disputer le pris. 

Dans Pllle d’Albion je fus presque adorée, 

De mille grands seigneurs je me vis honorée 

Mais je bruslay pour eux, s'ils pleurèrent pour moy 
Et mon dernier amant fait preuve de ma foy. 

Par un transport de flamme et des effets estranges; 
Car un foudre de Mars l'ayant privé du jour 

D'un mesme traict de feu renflamant mon amour 

Je m’immolay moy mesme au blasme et aux louanges. 
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On a dit que, profondément découragé, Villustre peintre fit, en compagnie de 
sa jeune épouse, un voyage sur le Continent, À l'appui de sa présence en Hollande 
l'on a fréquemment cité les portraits de Constantin Huyghens et de ses enfants, 
datés de 1640, existant au Musée de la Haye. 

I est positif qu'au mois de septembre Van Dyck recevait un passeport. Malheu- 
reusement les portraits de la Haye ne portent aucune signature et sont d'acqui- 
sition récente. La discussion reste donc ouverte quant à leur authenticité. 

La plus récente édition du catalogue de M. de Stuers les donne à Adrien 
Hanneman à qui, pour notre part, nous inclinions fort à les attribuer: Il ya 
même cette circonstance de quelque valeur, que le journal de Constantin Huyghens, 
publié récemment par M. Unger, ne fait aucune allusion au fait assez important 
de six portraits peints par Van Dyck, alors que le secrétaire du prince d'Orange a 
bien soin d'y inscrire, sous la date du 28 janvier 1632: Pingor à Van Dyckio!. De 
toute manière, il était permis d'être un peu sceptique en ce qui concerne 
la présence de Van Dyck dans sa ville natale si peu de temps après la mort de 
Rubens. 

N'est-ce pas chose étrange, en effet, que, devenu le plus notable des artistes de 
son pays, environné du prestige que devait lui donner sa position à la cour 
d'Angleterre, son mariage récent avec une jeune personne alliée aux familles les 
plus illustres du royaume britannique et, par surcroit, sa qualité de doyen d'honneur 
de la Gilde de Saint-Luc, Van Dyck ait pu séjourner à Anvers en compagnie de sa 
jeune et gracieuse épouse, sans qu'aucun des bavards annalistes du temps croie 
devoir noter quelque part le souvenir d’un fait de cette importance? 

Van Dyck, pourtant, est réellement venu à Anvers en 1640. Déjà M. Paul 
Mantz a dit un mot de cet événement aux lecteurs de la Gazelte, dans un de ses 
articles sur Rubens. Il ressort de la correspondance du Cardinal-Infant avec le roi 
son frère, trouvée dans les Archives espagnoles par M. Justi et au sujet de laquelle 
ce savant auteur a bien voulu nous donner quelques indications complémentaires. 

Rubens, en mourant, laissait inachevées diverses peintures commandées par 
Philippe IV, pour sa maison de chasse du Pardo. Le prince Ferdinand, qui s'était 
chargé d'accélérer l'exécution de ce travail, songea aux artistes capables de le mener 
à bonne fin. 

Jordaens, Crayer, surtout Van Dyck, lui semblèrent pouvoir être investis de la 
confiance du roi. Le dernier n’était pas à Anvers, mais on y attendait sa venue 
pour la Saint-Luc, c’est-à-dire le 18 octobre. On peut supposer, sans grand effort 
d'imagination, que la présence du maitre au banquet annuel de la Gilde en 
rehaussa singulièrement la splendeur. Les archives anversoises, pourtant, sont 
muettes à cet égard. 

Ferdinand d'Autriche n’était pas bien certain de parvenir à s'entendre avec 
Van Dyck, dont il signalait au roi le caractère fantasque. Le mieux était 
d'attendre. 

Le 10 novembre le Cardinal-Infant mande à son frère que Van Dyck est venu et 
reparti L’on n'a puse mettre d'accord. Cet homme est archi-fou : Es loco rematado. 
Non seulement il n’a voulu consentir à terminer aucune des œuvres inachevées, 
mais toutes les instances n’ont pu vaincre son refus d’exécuter même la toile dont 
Rubens avait à peine esquissé les contours. 


1. Dagboek van Constantyn Huygens. Amsterdam, 1885. 
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Les artistes seront probablement d’un avis tout autre que le lieutenant gouver- 
neur. Ils estimeront qu’en refusant le travail proposé, Van Dyck faisait preuve à 
la fois d'intelligence et de dignité. Il savait, lui, que la conception et l'exécution 
d'une œuvre se lient ; que s’il appartenait à Rubens de dicter la loi à ses collabo- 
rateurs, nul, désormais, n’avait le droit de reprendre en sous-ceuvre la pensée de 
Villustre défunt. 

Dans ces conjonctures, le Cardinal-Infant finit par où il fallait commencer : il 
chargea Van Dyck d’une œuvre personnelle, abandonnant le sujet au choix du 
peintre. Sa lettre nous apprend que celui-ci manifesta une grande joie et s'embarqua 
en hâte pour préparer son déplacement. « Peut-être en aura-t-il du regret, ajoute le 
cardinal, car, en vérité, il manque de sens. J'aurai soin, toutefois, de le pousser. » 
Ainsi s'achève l’importante missive que M. Justia eu le bonheur de mettre au jour, 
sans parvenir à en savoir plus long sur l'affaire. 

Pour nous, il est un point essentiel à retenir. Au mois de novembre 1640, un an 
par conséquent avant sa mort, Van Dyck songeait à rentrer aux Pays-Bas et l’on 
s'explique qu'il éprouvât autant de joie que de fierté d’avoir conquis, au lendemain 
de la mort de Rubens, une commande faite pour ouvrir la voie à des travaux plus 
considérables, exécutés précisément pour ceux qui avaient le plus honoré son 
maître. Le sort en décida autrement. 

On savait dès longtemps, par une note de Mariette, que Van Dyck était venu à 
Paris en janvier 1641 et la tradition rattachait ce voyage à la recherche d'une 
commande pour le Louvre. I] n’existe pas d’œuvre datée de Van Dyck, postérieure 
à 1639. Cette dernière année figure sur le portrait en pied d'Arthur Goodwin, au 
chateau de Chatsworth et sur la belle effigie de la jeune comtesse de Portland, 
vêtue de noir et se détachant sur une tenture rouge, dans la Galerie de Darmstadt. 

Deux mois n'ont pu certainement suffire à l’exécution de la commande de 
Ferdinand d’Autriche. Il est au contraire vraisemblable, qu’en cas de réussite des 
démarches commencées à Paris, l'ensemble des travaux devait être réservé pour 
Anvers, où le peintre avait la cerlitude de trouver parmi les anciens élèves de 
Rubens des collaborateurs de premier ordre, 

Ace moment, toutefois, aucun artiste n’avait chance d’être préféré au Poussin 
et Van Dyck eut sans doute à se contenter de vagues promesses. 

Le plus récent des biographes du maître, M. Jules Guiffrey, n’est pas éloigné 
d'admettre que les négociations motivérent la présence de Van Dyck à Paris jusque 
vers la fin de 1641. Au début de novembre, en effet, nous le voyons solliciter un 
passeport pour retourner à Londres. Toutefois, si les négociations furent inter- 
rompues, — ce que nous ignorons d’ailleurs, — elles furent reprises avec succès. 
Dans l'intervalle une lettre vient, à point nommé, nous tenir au courant des agis- 
sements et des intentions du grand peintre anversois. 

A peine sera-t-il nécessaire d'insister sur l'importance de ce document qui, 
non seulement, nous montre Van Dyck à l'œuvre en Angleterre jusqu’à une époque 
rapprochée de sa mort, mais précise la date d’une peinture connue et qu'il faut 
désormais envisager avec une quasi-certitude comme la dernière création de son 
auteur. 

La lettre est écrite de Richmond, au baron de Brederode, à la Haye, par lady 
Jane Roxburgh, l’une des dames de la reine Henriette. Jean Wolfert de Brederode, 
grand maitre de l'artillerie au service des Etats, avait été l’un des ambassadeurs 
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chargés par la République des Provinces-Unies, au mois de janvier, de solliciter la 


main de la princesse Marie d’Angleterre, pour le jeune prince d’ Orange Guillaume II, 
fils de Frédéric-Henri. Voici la lettre de lady Roxburgh : 


Monsieur, 


« Je me tiens grandement vostre obligée de la peine qu’il vous a pleu prendre 
de m'escrire et encore plus, que me jugiez capable de vous prendre service en ce 
Pays. Je vous supplie de croire que je m’y emploierai avec toute sorte d'affection. 
Je n’eusse pas été si longtemps sans vous escrire, n’eust été que jay crue que mes 
lettres vous seroyent plus agréables, si elles estoient si heureuses d'accompagner le 
portrait de son Altesse Royale. Mais le malheur m'en a tant voulu que monsieur Van 
Dyck a presque toujours esté malade, depuis vostre départ de ce Pays, tellement 
que je n’ay pu avoir le portrait qu'il faisoit de monsieur le prince jusqu’à ceste 
heure. Mais il a promis asseurement à la Reyne qu'il auroit le vostre prest, dans 
huict jours, et qu'il desiroit le porter lui-mesme avec un autre qu'il faisoit pour 
madame la princesse d’Auranges. 

Il est résolu de partir dans dix ou douze jours de ce pays pour le plus tard: 
Et en passant par l'Hollande, il vous donnera le portrait de Madame. J'espère que 
ceste vérité m’excusera de ce que j’ay esté si longlemps sans avoir faict response à 
vostre lettre et à m’acquitter de ma promesse. 

Croyez, monsieur, que je puis manquer de pouvoir, mais jamais de volonté, 
en toutes occasions, de vous tesmoigner que je suis, 


« Monsieur, 
Vostre humble et obéissante servante 


« JANE ROXBROUGH. 


« De Richmont, ce 13° d’aoust 1641 1.» 


Si le texte de cette lettre n’est pas très explicite en ce qui concerne l'identité du 
prince dont il y est fait mention. Il nous suffira de rappeler que Guillaume II passa 
les mois d'avril et de mai en Angleterre et nous voyons qu'au mois d'août Van 
Dyck s’occupait du portrait de la princesse Marie, devenue, depuis le 12 mai, prin- 
cesse d'Orange. 

Dès lors, lorsque nous trouvons au Musée d'Amsterdam le groupe des jeunes 
époux que l’arrangement, le choix des tonalités et la distinction générale des 
attitudes suffit à ranger parmi les œuvres de Van Dyck, nous sommes en droit 
d'envisager cette peinture comme la dernière création achevée du peintre. 

On vient de voir, en effet, que de l'achèvement du tableau devait dépendre le 
départ de son auteur pour les Pays-Bas. Le séjour de Van Dyck en Hollande ne 
devant être que de peu de durée, nous pouvons croire qu'il se trouvait à Anvers 
au mois d'octobre — à la Saint-Luc — et sera venu à Paris aux premiers jours du 
mois suivant. 

Tout le monde connaît le billet adressé de Paris, le 16 novembre 1641, à 
M. de Chavigny ? 


4. Cette lettre a paru en 1872 dans la Revue hollandaise De Navorscher. Nous ne pensons 
pas qu’elle ait été reproduite. 
2. Jules Guiffrey, Antoine Van Dyck, sa vie et son œuvre, p. 214. 
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« Monsieur, 


« Je voys par vostre très agréable, comme aussi j'entens par bouche du mon- 
sieur Montagu l'estime et l’honeur que me faict monseigneur le cardinal. Je pleins 
infiniment le malheur de mon indisposition, qui me rend incapable et indigne de 
tant faveurs. Je n’aury jamais honeur plus désiderée que de servir Sa Emi", et si 
je puis recuvrir mon salut, come j’espére, je feroy, un voiagje tout exprés pour 
recevoir ses commandemens. 

« Sependant je m'estime extrêmement redevable et obligé et come je me trouve 
de jour in jour pire, je désire con touta diligenza de me avanser envers ma 
maison en Engleterre, pour laquel donc je vous supplie de me faire tenir un pasport 
pour moy et cincq serviteurs, ma carosse et quatre sevaus, et m'obligerés infini- 
ment d’estre vostre à jamais come je suis, monsieur, 


« Votre très humble et très obligé serviteur, 


« ANTO VAN Dyck.» 


Les craintes que pareille missive devait faire naître ne furent que trop tôt 
confirmés. 

Dérision du sort! Le peintre atteignait au comble de ses aspirations. Ces travaux 
si chérement ambitionnés, sollicités en vain de la cour d'Angleterre, il les tenait. Le 
roi d'Espagne, le roi de France consentaient à voir en lui le continuateur de Rubens 
et la mort impitoyable lui dérobait les années qui devaient voir la réalisation de 
ses rèves d'artiste ! Il était écrit que devant l’histoire Van Dyck serait le maitre 
dont Reynolds a pu dire que, toutes choses considérées, il est le roi des portraitistes. 

Van Dyck mourut à Londres le 9 décembre 1641, un mois, jour pour jour, 
après le Cardinal-Infant. 

HENRI HYMANS. 


4. La signature seule de cette lettre est de Van Dyck. Le texte prouve suffisamment 
que la plume avait été tenue par un Italien. 
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